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Presentazione 


Realizzata con il concorso di numerosi specialisti, I Enciclopedia dell’ Arte che qui si pre- 
senta è un vastissimo repertorio di circa 8000 voci che abbraccia correnti e artisti di tutti 
i tempi e di tutte le civiltà, dall’arte greco-romana al panorama internazionale contempo- 
raneo. Oltre a pittori e scultori, disegnatori e illustratori, trovano spazio nell’opera gli sti- 
li,i movimenti, le scuole, i periodi storici (dal gotico al cubismo al Bauhaus, dal baroc- 
co alla pop art); le civiltà artistiche antiche ed extraeuropee (l’arte africana, l’arte egizia, 
l’arte precolombiana e quella dell’Estremo Oriente); i critici, i teorici e gli storici del- 
l’arte che hanno dato un contributo decisivo allo sviluppo del pensiero estetico o della 
storiografia; i termini artistici impiegati nella critica e nella trattatistica o relativi a mate- 
riali, tecniche, strumenti. E ancora, le arti decorative e applicate, un tempo definite «mi- 
nori» (avorio, ceramica, mobilio, vetro); i generi (ritratto, paesaggio, caricatura, veduti- 
smo); le istituzioni (accademia, bottega, museo); i soggetti della produzione artistica e i 
circuiti di diffusione delle opere (artista, avanguardie, mercato, collezionismo, mostre ed 
esposizioni). Accogliendo una tendenza ormai largamente impostasi, l’opera abbraccia le 
arti visive in senso lato; di qui, l’attenzione riservata a settori come la fotografia, l’illu- 
strazione, il fumetto, il design, senza trascurare discipline come l’architettura e l’archeo- 
logia. . 
Nei limiti di una pubblicazione che copre un arco cronologico vastissimo e cattura nella 
griglia dell’ordine alfabetico l’intera storia dell’arte, non solo occidentale, ampio spazio 
è dedicato al Novecento, così da delineare un articolato panorama degli stili, delle tecni- 
che, delle correnti, dei gruppi e delle personalità che hanno scritto la storia artistica degli 
ultimi cento anni. Inevitabilmente, per la realtà artistica degli ultimi decenni tanto le in- 
clusioni quanto le esclusioni possono apparire opinabili data la impossibilità di una suf- 
ficiente distanza storica. Le scelte non sono state naturalmente dettate da predilezioni 
soggettive, ma rispondono a criteri che cercano di restituire uno scenario il più possibile 
ampio e completo in base al duplice criterio selettivo della rappresentatività e originalità 
da un lato e della notorietà e fortuna presso un largo pubblico dall’altro. 


L’opera è arricchita da una serie di schede di approfondimento che concernono temi di 
particolare interesse e di ampia portata. Oltre a mettere a fuoco aspetti specifici delle vo- 
ci cui sono connesse, offrono sintesi critiche e affrontano problematiche trasversali e in- 
terdisciplinari: la presenza femminile nella storia dell’arte, le contaminazioni tra arte e ci- 
nema, la questione della riproducibilità dell’opera d’arte, l’intreccio fra arte e politica, il 
ruolo di centri e periferie nella geografia artistica, la fortuna del caravaggismo in Italia e 
in Europa, per fare solo qualche esempio. 


Due ricche appendici completano il volume. La prima, Cento opere. Proposte di lettura 
è dedicata alla «lettura» di un centinaio di capolavori, accostati in sequenza cronologica 
in una sorta di museo ideale e «immaginario». In altrettante schede corredate da imma- 
gini riprodotte in grande scala viene offerta un'analisi storica, stilistica e iconografica di 
opere rappresentative dei maggiori artisti e delle principali fasi dell’evoluzione storica 
dell'arte, dai Bronzi di Riace a Lucio Fontana, dall'arte classica alle avanguardie stori- 
che: una guida documentata ma anche piacevole per imparare a guardare e a «leggere» 
l’opera d’arte e per comprendere il linguaggio delle immagini. 

La seconda appendice, Monumenti e complessi monumentali, riccamente illustrata, è una 
rassegna sulla evoluzione delle forme architettoniche nel tempo, colta attraverso quei 
monumenti e complessi architettonici e urbanistici che, essendosi formati in lunghi pe- 
riodi e grazie a molteplici, spesso anonimi apporti creativi, non sono riconducibili alla 
personalità di un singolo artista e non potevano dunque trovare adeguata trattazione in al- 
tre parti dell’opera. 


L'apparato iconografico, complemento essenziale del testo in un’opera dedicata alla 
storia dell’arte, comprende circa 2000 illustrazioni, quasi tutte a colori, spesso organiz- 
zate in forma di visual per offrire una traccia del percorso di un singolo artista o docu- 
mentare un movimento o un genere nelle varie declinazioni. Le didascalie che corredano 
le immagini forniscono sempre, oltre alla collocazione, le dimensioni dell’opera. Un in- 
dice alfabetico per autori facilita il reperimento delle riproduzioni, anche a prescindere 
dalla loro corrispondenza con le singole voci. 


Chiara, affidabile, completa, aggiornata e di facile consultazione, questa Enciclopedia si 
rivolge agli studenti, agli appassionati d’arte, al pubblico sempre più numeroso che affol- 
la le mostre e le esposizioni: per tutti costoro l’editore auspica che essa possa diventare 
un prezioso e inseparabile strumento di prima informazione. 


Guida alla consultazione 


Lemmi 

I lemmi sono stampati in neretto e si succedono in ordine alfabetico. Agli effetti della suc- 
cessione alfabetica, un lemma composto da più vocaboli va considerato — quando non in- 
cluda una virgola - come un vocabolo unico: la voce Maestro dell’ Annunciazione di Aix, 
per esempio, segue alla voce Maestro del Lancelot. I cognomi di artisti olandesi e fiam- 
minghi preceduti dalla particella Van sono rubricati alla lettera V. I nomi che iniziano per 
Mc sono lemmatizzati come se iniziassero per Mac. Quando il lemma ricompare nella vo- 
ce, se ne dà solo l'iniziale puntata. Nella trattazione, il nome degli artisti è generalmente in- 
dicato solo con l'iniziale, salvo nei casi che potrebbero dare adito a fraintendimenti (Gio- 
vanni Bellini e Gentile Bellini). 


Grafia 
Nella trascrizione di nomi di artisti e di opere la cui grafia originale non è in alfabeto latino, 
si è fatto ricorso ai sistemi adottati dai repertori specialistici più in uso in Italia. 


Rimandi 
I rimandi sono indicati con la freccia (+). Esistono varie specie di rimandi. Alcuni rinvia- 
no dallo pseudonimo di un artista al suo vero nome, o viceversa: Clodion + Michel, Clau- 


de; Andrea di Cione + Orcagna. Altri hanno la funzione di aiutare il lettore nel réperi- 
mento di termini che potrebbero essere cercati sotto lemmi differenti (telamone + atlante) 
o nell’individuazione di artisti il cui nome presenta varianti grafiche: Delorme Philibert + 
Orme, Philibert de 1’; altri rinviano dal nome di un artista (che non è trattato a sé stante) a 
una voce di carattere generale nella quale esso è citato in modo circostanziato o il suo ap- 
porto specifico viene spiegato e discusso: Adamo d’Arogno + campionesi, maestri. Altri 
ancora rimandanoda particolari correnti artistiche o da determinate fasi culturali a una vo- 
ce più ampia nella quale risulta assimilata la loro specifica fisionomia: action painting + 
espressionismo astratto; achemenide, arte + iranica, arte. Infine, altri rimandi situati nel 
corpo della voce suggeriscono una integrazione o un ampliamento del discorso. 

Le voci relative a periodi e stili sono per lo più accompagnate in calce da rimandi ragiona- 
ti che rinviano a schede dell’Appendice Monumenti e complessi monumentali. 

Nelle voci relative ad artisti, l'asterisco (*) collocato subito dopo il titolo di un’opera rinvia 
all’Appendice Cento opere. Proposte di lettura. 


Titolì 

Per le opere di artisti stranieri si è seguito il criterio di tradurre il titolo, tranne per i casi in 
cui esso sia più noto nell’originale (come in opere quali Les demoiselles d'Avignon di Pi- 
casso, 0 Le déjeuner sur l’herbe di E. Manet, o come in molti lavori di arte contemporanea) 
Oppure risulti intraducibile. 


Collocazioni 

E noto che la collocazione di opere d’arte mobili — anche di quelle che appartengono a 
grandi raccolte pubbliche — è sempre soggetta a variazioni. Per le opere menzionate è stata 
indicata, dove possibile, la collocazione più recente. 


Abbreviazioni 
Per i musei, le gallerie, le raccolte ecc. sono state adottate le seguenti abbreviazioni: 


Ac. = Académie, Academy 

Acc. = Accademia 

Ak. = Akademie 

Civ. = Civico, Civica, Civici 

Coll. = Collezione, Collection 

Cont. = Contemporaneo, Contemporain, Contemporary 
Gal. = Galerie 

Gall. = Galleria, Gallery 

Inst. = Institute, Institut 

Ist. = Istituto 

Mod. = Moderno, Modern, Moderne, Moderna 
Mus. = Museo, Musée, Museum 

Nac. = Nacional 

Nat. = National 

Naz. = Nazionale 

Pin. = Pinacoteca, Pinacothèque, Pinakothek 
Staatl. = Staatliches 


Altre abbreviazioni: 


ca = circa 

coll. priv.= collezione privata 
Ecc. = eccetera 

n. = nato 

m. = morto 

per es. = per esempio 


SCc. = secolo 
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DIZIONARIO DELL'ARTE 


AAA + American Abstract Artists. 

Aachen Hans von (Colonia 1552 - Praga 1615) 
pittore tedesco. A Venezia, Roma e Firenze, dove 
soggiornò a lungo, si accostò alla cultura figurati- 
va del tardo manierismo italiano, che filtrò attra- 
verso l'influsso di B. Spranger. Dipinse con sensi- 
bilità raffinata e grande delicatezza pittorica sog- 
getti erotico-mitologici soprattutto per la corte di 
Rodolfo 1 a Praga, dove lavorò dal 1592 anche 
come ritrattista. Tra le sue opere: Bacco, Cerere e 
Amore (Vienna, Kunsthistorisches Mus.), Tre 
Grazie (1604, Bucarest, Nationalmus.). 

Aalto Alvar Hugo Henrik (Kuortane 1898 - Hel- 
sinki 1976) architetto, designer, urbanista finlan- 
dese. Laureatosi in architettura a Helsinki e aper- 
to a lyvaskyla il suo primo studio professionale 
(1923), realizzò sin dai primi anni notevoli proget- 
ti (casa dei lavoratori, 1923-25; edificio per le or- 
ganizzazioni patriottiche, 1927-29). Nel 1924 spo- 
sò l’architetto Aino Marsio, che fu per anni la sua 
principale collaboratrice. A partire dal 1927, 
quando trasferì lo studio a Turku, le sue solide 
doti di costruttore e la ricchezza dei suoi mezzi 
espressivi ebbero modo di affermarsi pienamente 
in opere come la biblioteca municipale di Viipuri 
(1927-35, distrutta nel 1943) e il sanatorio di Pai- 
mio (1929-33). La Villa Mairea a Noormarkku 
(1938-39), il cui impianto è riconducibile, nello 


e. 


schema principale, a una L, segna il punto d’arri- 
vo della sua carriera prebellica. Raggiunta fama 
internazionale, negli anni successivi lavorò anche 
a Zagabria, a Vienna e a Parigi dove, nel 1937, 
realizzò il padiglione finlandese alla Fiera mon- 
diale. La personale dedicatagli nel 1938 dal Mus. 
of Mod. Art di New York e il padiglione finlande- 
se da lui progettato per la Fiera mondiale di New 
York (1938-39) consacrarono la sua fama a livello 
internazionale. Dopo la guerra, la sua attività 
(municipio a Saynatsalo, 1949-52; istituto nazio- 
nale per le pensioni, Helsinki, 1952-56; Auditorium 
Maximum del Politecnico di Otaniemi, 1962-64) 
si estese alla progettazione di intere aree urbane 
(progetto di ricostruzione della città di Rovanie- 
mi, Lapponia, 1944-45; progetto per il centro cul- 
turale di Helsinki, 1959-64) e alla elaborazione di 
piani regionali (Imatra, 1947-53; Lapponia, 1950- 
55). Mentre le opere ultimate nei primi anni della 
sua attività sono compiute, sotto l'influenza di G. 
Asplund, in uno stile vagamente doricista, i pro- 
getti del periodo 1927-34, anni della sua prima 
maturità, sono da leggersi in chiave funzionalista. 
Fu notevolmente influenzato da un altro architet- 
to finlandese, E. Bryggman, e — dopo l’incontro 
nel 1928 con l’architetto olandese J. Druiker — dal 
movimento costruttivista olandese e russo. Nella 
sua opera, A. concilia l’esperienza dell’architettu- 
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Auditorium Maximum del 
Politecnico di Otaniemi 
(1962-64). 
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ra razionalista con la tradizione popolare, rivalu- 
tata contro il neoclassicismo delle scuole ufficiali 
finlandesi. La sensibilità concreta dei materiali, la 
padronanza dei procedimenti costruttivi e il co- 
stante studio degli ambienti in funzione delle esi- 
genze dell’uomo, gli hanno permesso di tradurre i 
rigorosi canoni del razionalismo in un linguaggio 
ricco di colore e di notazioni spaziali e caratteriz- 
zato. nello stesso tempo, da un'attenzione estre- 
mamente inventiva per le tecniche della produ- 
zione industriale. come dimostrano le sue speri- 
mentazioni nel campo della prefabbricazione e 
della serializzazione di elementi costruttivi (dalla 
casa d'affitto standardizzata di Turku, 1927-28, al- 
le case di abitazione all’Interbau di Berlino, 1955- 
57) e i suoi disegni per mobili e per oggetti in se- 
rie. AI 1932 risale la fondazione della società Ar- 
tek. per produrre su vasta scala, in compensato di 
betulla curvato, i mobili di A. (tra cui il popolare 
sgabello a tre gambe) disegnati a partire dal 1926. 
abaco + colonna. 

Abadie Paul (Parigi 1812 - Chatou 1884) architet- 
to francese. Autorevole esponente del gusto 
eclettico, è autore di numerosi restauri e ricostru- 
zioni «in stile» ad Angouléme, Bordeaux e Péri- 
gueux., nonché della celebre chiesa del Sacro Cuo- 
re (iniziata nel 1876) a Montmartre, Parigi, nella 
quale moduli bizantini si fondono con remini- 
scenze romaniche. 

Abate Alberto + anacronisti. 

Abate Ciccio + Solimena, Francesco. 
abbaside, arte + islamica, arte. 

Abbati Giuseppe (Napoli 1836 - Firenze 1868) 
pittore italiano. Si formò alla scuola del padre 
Vincenzo, pittore di interni, poi all’ Accademia di 
Venezia. Garibaldino nel 1860), entrò in contatto a 
Firenze con gli artisti che frequentavano il Caffè 
Michelangelo. Amico di S. Lega, O. Borrani, R. 
Sermesi (con i quali diede vita dopo il 1862 alla co- 
siddetta «Scuola di Piagentina») e sostenuto da 
D. Martelli, fu rappresentante di primo piano del- 
la poetica macchiaiola. Alle vedute urbane, lumi- 
nose e saldamente costruite, del primo periodo (// 
chiostro dt Santa Croce, 1862, Milano, coll. priv.) 
fecero seguito freschissime impressioni dal vero e 
suggestivi scorci della periferia fiorentina (Stradi- 
na al sole, 1863; Il Mugnone alle Cure, 1865, Mila- 
no, coll. priv.). 

abbazia monastero retto da un abate. Caratteriz- 
zata inizialmente da una notevole vanetà di for- 
me. assunse un'organizzazione articolata e codifi- 
cata a partire dall'età carolingia (piano dell’abba- 
zia di San Gallo) e si sviluppò ulteriormente in 
chiave monumentale nel sec. xi (abbazia di Cluny 
m). Organizzata come una vera e propria città 
della fede. è solitamente centrata sulle emergenze 
della chiesa abbaziale e di uno o più cortili porti- 
cati (chiostri). attorno ai quali si distribuiscono gli 
spazi e gli edifici necessari allo svolgimento della 
vita claustrale: la sala + capitolare, la biblioteca, il 
refettorio, la cucina, il dormitorio (0 le singole cel- 
le). gli oratori sussidiari, la foresteria, il noviziato, 
la farmacia. le officine di produzione, l'orto, il ci- 
mitero e così via. Dalla metà del sec. x, nel piano 
delle a. cisterciensi la distribuzione di questi am- 


bienti assunse un ordine stabile e razionale, de- 
terminato dal ritmo delle attività quotidiane dei 
monaci. All’interno della chiesa abbaziale il + co- 
ro è in genere assai più ampio che nelle chiese del 
clero secolare per ospitare l’intera comunità mo- 
nastica in occasione degli uffici liturgici. 

Abbiati Filippo (Milano 1640)-1715) pittore italia- 
no. Allievo di C.F. Nuvolone, fu, fin dalla giovi- 
nezza, in rapporti con la cultura figurativa di altri 
centri italiani, da Genova a Napoli, a Venezia. Ri- 
cevette importanti commissioni dai Borromeo e 
dipinse numerose tele per chiese di Milano, Pavia 
e Novara, con uno stile vivace e un gusto per lo 
spettacolare cui si collegano gli esordi di A. Ma- 
gnasco, che frequentò la sua bottega. 

Abbott Berenice (Springfield, Ohio, 1898 - Mon- 
son, Maine, 1991) fotografa statunitense. Per A., 
le cui immagini si caratterizzano per messa a fuo- 
co cristallina e chiarezza compositiva, «la fotogra- 
fia è per sua natura documentaria». Trasferitasi a 
Parigi nei primi anni Venti, lavorò come assisten- 
te di Man Raye ritrattista di grido, promuovendo 
la campagna di conservazione dell’opera di E. At- 
get. Dopo il rientro a New York, si dedicò ai suoi 
temi preferiti: l’immagine multiforme della me- 
tropoli (New York che cambia, 1939), le scene di 
vita americana, la scienza. Fu anche autrice di sag- 
gi e libri (Guida alla buona fotografia, 1941) e fon- 
datrice del corso di fotografia della New School 
for Social Research, dove insegnò dal 1934 al 1958. 
abbozzo stato incompleto di un’opera, ma già 
sufficiente a dare un’idea d’insieme; segue lo stato 
di + schizzo in pittura e architettura e la + sboz- 
zatura in scultura. Più frequentemente si parla di 
+ bozzetto. 

Abercrombie Patrick (Ashton-upon-Mersey 
1879 - Aston Tirrold, Oxon, 1957) architetto e ur- 
banista inglese. Durante la seconda guerra mon- 
diale, incaricato dal governo di elaborare (in col- 
laborazione con J.H. Foreshaw) il piano regolato- 
re per l’area metropolitana di Londra, seguì il cri- 
terio di dividere il territorio metropolitano in 
unità morfologiche autosufficienti. Tra i suoi sag- 
gi: Pianificazione del territorio e della città (1933). 
Abildgaard Nicolai Abraham (Copenaghen 
1743-1809) pittore danese. Studiò in Italia (1772- 
77) l’arte antica e i grandi pittori del Cinquecento 
(Raffaello, Michelangelo, Tiziano), ma risentì an- 
che dell'influsso di H. Fiissli e W. Blake. Per pri- 
mo, tra gli artisti continentali, illustrò i poemi di 
Ossian. Tornato in patria, contribuì a diffondervi 
il gusto neoclassico sia con l’opera pittorica (i 
grandi affreschi del castello reale di Christian- 
sborg, 1780-91, oggi distrutti) sia con l’insegna- 
mento e la direzione dell’Accademia danese 
(1789). Nell’ultimo decennio di attività si rivolse a 
una clientela borghese, prediligendo temi erotici 
tratti da Apuleio, Omero, i lirici greci. 
AbramoviC Marina (Belgrado 1946) artista iugo- 
slava. Definitasi «la decana della performance 
art», dai primi anni Settanta lavora sul tema del 
corpo e dei suoi limiti attraverso azioni energiche, 
rischiose e talora autolesioniste, che mirano a esa- 
cerbare la soglia di sopportazione dell'artista e del 
suo pubblico. Dal 1975 al 1988 ha vissuto e colla- 
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borato con l’artista tedesco Ulay (Uwe F. Laysie- 
pen, n. 1943) realizzando numerose performan- 
ces, culminate in The Great Wall Walk, nella qua- 
le entrambi percorsero 2000 chilometri della 
Grande Muraglia cinese, incontrandosi al centro 
di essa. Nel 1997 ha presentato alla Biennale di 
Venezia la performance Balkan Baroque, in cui 
lavava una montagna di ossa insanguinate, una 
sorta di rituale espiatorio delle colpe di cui si era 
macchiato il suo paese durante iconflitti etnici de- 
gli anni Novanta nei Balcani. 

Abramovitz Max + Harrison & Abramovitz. 
abside incavo semicircolare, poligonale o lobato, 
coperto da una semicupola (detta conca o catino), 
che si apre nel fondo del muro perimetrale di un 
edificio, in particolare di una chiesa. Nelle antiche 
basiliche romane costituiva la tribuna in cui sede- 
vano l’imperatore o i magistrati; nelle chiese cri- 
stiane è in genere la parte terminale della + nava- 
ta centrale, dietro l’altare, e contiene il + coro. In 
talune chiese si hanno più a. delle stesse dimensio- 
ni: due contrapposte, come in alcune chiese roma- 
niche tedesche, e si parla allora di doppia a.; o tre, 
come in altre chiese romaniche, e si parla allora di 
a. triconca. Nello stesso perimetro dell'a. si trova- 
no talvolta, specie nell’architettura di tipo clunia- 
cense e gotica, a. più piccole, dette absidiole. 
Abstraction-Création associazione artistica in- 
ternazionale fondata a Parigi nel 1931 e attiva fino 
al 1936. Nata sulle ceneri dei gruppi astrattisti + 
Cercle et Carré e + Art concret per iniziativa di 
Th. Van Doesburg, G. Vantongerloo e M. 
Seuphor, mirava a promuovere le tendenze 
astrattiste, soprattutto di tipo geometrico, come 
espressione di modernità e progresso estetico; tra 
le sue attività, l’organizzazione di mostre interna- 
zionali e la pubblicazione dell'omonima rivista (di 
cui uscirono cinque numeri). Tra i numerosi ade- 
renti al gruppo, europei e statunitensi (oltre 400) 
nell’esposizione del 1935), figuravano A. Gleizes, 
J. Hélion, A. Herbin, H. Arp, F. Kupka, A. Cal- 
der, B. Nicholson, E. Prampolini, A. Magnelli, N. 
Gabo, L. Moholy-Nagy, P. Mondrian. 

acanto motivo ornamentale del capitello + co- 
rinzio e poi del capitello + composito romano, 


1 poligonale 2 semicircolure 3 triconca 


ispirato alle foglie larghe e profondamente inta- 
gliate dell’omonimo arbusto mediterraneo. 

accademie di belle arti istituzioni culturali pub- 
bliche o private prevalentemente destinate alla 
formazione degli artisti. Le prime a. nacquero in 
Italia nella seconda metà del sec. xvi: nel 1562 a 
Firenze l'Accademia del Disegno promossa da 
Cosimo 1 su iniziativa di G. Vasari; nel 1577 a Ro- 
ma l’Accademia di San Luca, che soppiantò l’an- 
tica Compagnia dei pittori o di San Luca; verso la 
fine del secolo (1585 ca) a Bologna l'Accademia 
degli Incamminati, iniziativa privata promossa dai 
Carracci che contrappose come base dello studio 
alla consueta pratica della copia dai grandi mae- 
stri il più libero principio del «ritorno alla natura». 
Il mondo nordico (Fiandre, Olanda) rimase inve- 
ce a lungo dominato dal potere delle corporazioni 
(la. privata fondata a Haarlem da K. Van Man- 
der è un’eccezione isolata). Il fenomeno si colloca 
in un momento storico assai significativo, di crisi 
degli ideali rinascimentali attraverso il travaglio 
del manierismo, e di trapasso al nuovo gusto ba- 
rocco. In questa fase storica le a. rappresentano, 
in un certo senso, il punto d’arrivo del processo, 
sviluppatosi lungo il rinascimento, di promozione 
dell’+ artista dall’originaria condizione di lavora- 
tore manuale a quella più elevata di intellettuale. 
Esse quindi, da un lato erano espressione del mu- 
tato ruolo sociale dell’artista, ormai lontano dalla 
formazione tecnico-artigianale della + «bottega», 
e completamente svincolato dalle leggi delle cor- 
porazioni, dall’altro rispondevano all’esigenza, già 
evidente nella trattatistica del rinascimento (da 
L.B. Alberti a Leonardo, a Vasari), di dare all’o- 
perare artistico un fondamento teorico e all’arti- 
sta una formazione completa, basata sulla pratica 
fondamentale del disegno e sull’insegnamento di 
materie scientifiche (anatomia, prospettiva, geo- 
metria) e umanistiche (storia, filosofia). L'istitu- 
zione contribuiva inoltre a modificare il tradizio- 
nale rapporto tra committenza e artisti, assumen- 
do un ruolo di ufficialità nella formazione e nel 
sostegno del gusto dominante e di controllo del- 
l’attività artistica (Commissioni ufficiali, mercato, 
collezionismo). Ben presto, e soprattutto nel cor- 
so del Seicento, lo stesso principio informatore 
dell'istituzione accademica (l’arte insegnata per 
mezzo di regole) condusse fatalmente le a. a uno 
stretto conservatorismo, con la definizione di una 
vera e propria gerarchia di modelli formali e ico- 
nografici, mentre di pari passo si accresceva il rap- 
porto con le strutture politiche dominanti: non è 
certo un caso che in Italia la controriforma abbia 
esercitato sulle a. una forte pressione, per farne 
luoghi di diffusione della propria ideologia del- 


— l’arte come strumento di propaganda religiosa (si 


ricordi l’a. privata fondata a Milano nel 1620 dal 
cardinale Federico Borromeo). 

L'Accademia Reale d'Arte, fondata a Parigi nel 
1648, codificò sia lo stretto legame col potere po- 
litico (era finanziata dal re), sia la sua funzione 
determinante nella gestione della cultura ufficiale, 
in quanto, attraverso concorsi ed esposizioni pe- 
riodiche. si pose come unico tramite tra artista e 
committenza. Nell'ambito dell’Accademia fran- 


accadica, arte 


cese, presto dominante in Europa anche per il 
prestigio goduto dalla sua succursale costituita a 
Roma nel 1666 e destinata al perfezionamento 
degli allievi parigini sulla «maniera degli antichi», 
venne coniato il termine di «belle arti» poi uni- 
versalmente in uso. Tale rigida formalizzazione 
finì per spezzare il rapporto, ancora tanto fecondo 
nel rinascimento, tra «arti maggiori» (ora appunto 
le «belle arti») e «arti minori», separando definiti- 
vamente le attività artistiche da quelle artigianali. 
Il momento di massimo prestigio delle a. si colloca 
nel Settecento, in coincidenza con l’aîfermazione 
e la diffusione del messaggio dell'illuminismo per 
una cultura laica, enciclopedica, universale. Prima 
nella fase del riformismo illuminato, poi in quella 
rivoluzionaria e napoleonica, le a. d’arte (come le 
analoghe istituzioni di carattere scientifico, lette- 
rario, filosofico) si moltiplicarono in tutta Europa 
nelle grandi capitali, promosse dai sovrani (Berli- 
no, 1701: Vienna, 1704; Madrid, 1744; Milano, 
1776) o per iniziativa privata (Londra, Royal Aca- 
demy, 1766), ma anche in provincia e fin nei pic- 
coli centri di Francia, Germania, Italia. Oltre al 
tradizionale ruolo di formazione degli artisti, l’a. 
illuministica-napoleonica, riformata da J.-L. Da- 
vid durante la rivoluzione francese, svolgeva atti- 
vità promozionale (attraverso le esposizioni perio- 
diche e i concorsi) e di conservazione del patrimo- 
nio artistico (con la formazione di pinacoteche e 
raccolte d'arte). Essa riallacciava inoltre, secondo 
i principi illuministici, il rapporto tra arte «pura» e 
«applicata», tra arte e industrie manifatturiere, e 
proiettava la sua azione (attraverso la formazione 
di appositi organismi come le Commissioni d'Or- 
nato) sulla crescita e la trasformazione della città. 
Il declino dell’istituzione accademica ebbe inizio 
con la svolta conservatrice della restaurazione: 
mentre l'a. si arroccava progressivamente su posi- 
zioni di rigida ortodossia culturale e politica, si af- 
fermarono le istanze romantiche che rivendicava- 
no all'artista la libertà di operare in un modo del 
tutto svincolato dalle «regole». In seguito, tutti i 
movimenti di punta dell’Ottocento, aprendo in 
questo senso la strada alle + avanguardie moder- 
ne, si svolsero fuori e contro l’a., rifiutandone i 
metodi non meno che le funzioni. Sono tuttavia 
da ricordare a Parigi, capitale dell’arte europea tra 
Ottocento e Novecento, le numerose a. private, li- 
bere e antiufficiali (Académie Suisse, Académie 
Julian. Académie de la Grande-Chaumière, 
Académie Colarossi tra le più note), frequentate 
dagli artisti innovatori. La svalutazione del ruolo 
formativo (nella concezione romantica l’arte non si 
può insegnare), la progressiva perdita delle altre 
funzioni, assunte da nuovi canali di mercato e di 
promozione (gallerie private, mostre ecc.), e la se- 
parazione degli istituti museali dalle a. condanna- 
rono queste ultime a una sopravvivenza ormai me- 
ramente formale anche se, spesso, ancora presti- 
giosa. Nel mondo contemporaneo l’a. ha tentato di 
invertire il processo di crisi dell'istituzione apren- 
dosi alle nuove tecnologie e ai nuovi campi di ricer- 
ca, proponendosi la formazione non di «artisti» nel 
senso tradizionale, ma di «operatori visuali» con 
competenze in ambiti assai differenziati di attività. 


accadica, arte + mesopotamica, arte. 

Accardi Carla (Trapani 1924) pittrice italiana. 
Tra i fondatori del gruppo astrattista romano + 
Forma, dopo l'iniziale postcubismo (Scomposi- 
zione, 1947, Milano, Civ. Mus. d'Arte Cont.) alla 
metà degli anni Cinquanta è approdata a una pit- 
tura in cui la radicale riduzione cromatica al bian- 
co e al nero (Grande integrazione/Grande labirin- 
to, 1957, Milano, Civ. Mus. d'Arte Cont.) si ac- 
compagna all’elaborazione del segno come ele- 
mentare forma espressiva, quasi ideogrammatica. 
L’adesione al Gruppo Continuità (1961) è coinci- 
sa con una ripresa del colore in bicromie a effetto 
ottico (B/urosso, 1963, Torino, Gall. Civ. d'Arte 
Mod.), con la sperimentazione di materiali indu- 
striali (vernici fluorescenti e plastiche trasparenti 
sovrapposte su cui fluttuano segni paci | e con 
lavori di tipo ambientale (Tende, Rotoli, Ambien- 
ti). La dialettica tra installazione e recupero della 
centralità del quadro ha caratterizzato la sua ri- 
cerca dagli anni Settanta. 

Acconci Vito (New York 194()) artista statuni- 
tense. Dopo un esordio nel campo della poesia 
concreta, negli anni Settanta si è imposto come 
uno dei principali esponenti della body art, realiz- 
zando storiche performances documentate con 
film e video (The Red Tapes, 1976). Le sue azioni, 
volutamente provocatorie e talora a sfondo ses- 
suale (dagli aggressivi «pedinamenti» delle Streer 
Activities alla messa in scena di pratiche onanisti- 
che: Seedbed, 1972) analizzano il rapporto tra au- 
tore e pubblico, sfera privata e dimensione socia- 
le. Alla fine degli anni Ottanta ha fondato l’Ac- 
conci Studio, un gruppo di architetti che realizza 
grandi progetti destinati agli spazi pubblici urbani. 
achemenide, arte + iranica, arte. 

Achille, Pittore di (attivo nella seconda metà del 
sec. v a.C.) ceramografo attico. E così denomina- 
to da una splendida anfora dipinta con la tecnica a 
figure rosse (da Vulci, conservata nei Mus. Vati- 
cani) con rappresentazione di Achille e Briseide, 
ma gli si attribuiscono oltre 200) vasi. Le sue raffi- 
gurazioni sono improntate a grande serenità e 
compostezza. Fra le /ékythoi a fondo bianco, una 
produzione a uso funerario di cui è l’artista più 
rappresentativo, si segnala come particolarmente 
notevole quella con Musa Citareda conservata 
nella Antikensammlung di Monaco. 

Ackerman James Sloss (San Francisco 1919) sto- 
rico dell’arte e dell’architettura statunitense. E 
stato professore di Fine Arts alla Harvard Univer- 
sity. | suoi saggi più importanti sono frutto di stu- 
di svolti durante lunghi anni di permanenza in Ita- 
lia: I! Cortile del Belvedere (1954), L'architettura di 
Michelangelo (1961), Palladio (1966), La villa 
(1990), Peri di distanza. Saggi sulla teoria e l’arte 
e architettura del rinascimento (1991), Punti di di- 
stanza. Origini, imitazione e convenzione (2001). 
acquaforte metodo di incisione in cui il disegno 
viene inciso nella lastra di rame mediante acido 
nitrico, un tempo detto «acqua forte». La lastra 
viene dapprima ricoperta con un sottile strato di 
vernice grassa resistente all’azione dell'acido (in 
genere si usa un composto solido di cera d'api, bi- 
tume e resina, che viene steso con un rullo di 
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cuoio). Su questo fondo scuro l’acquafortista trac- 
cia poi il disegno avvalendosi di una punta d’ac- 
ciaio che penetra fino a mettere in luce il rame 
della lastra. Questa viene quindi immersa in un 
bagno di acido nitrico diluito con acqua che intac- 
ca e incide le parti scoperte lasciando intatte quel- 
le protette. E questa la fase della morsura. La qua- 
lità del risultato dipende dalla capacità dell’ac- 
quafortista di controllare e guidare il processo di 
corrosione provocato dall’acido, ricoprendo via 
via di vernice le parti che giudica incise a suffi- 
cienza. Il fondo viene poi rimosso e si passa infine 
all'inchiostratura e alla stampa. Operazioni, ma- 
teriali e sostanze possono variare, ma il principio 
generale rimane lo stesso anche quando l’a. (co- 
me avviene di frequente) si combina con la + 
puntasecca. Caratteristica della. è la naturalezza 
delle linee, simile a quella che si ottiene in un di- 
segno a matita o a penna. Proprio in questo l’a. 
differisce sostanzialmente dall’+ incisione a buli- 
no su lastra metallica, dove il fondo duro pone 
ostacoli alla spontaneità del tratto. Le prime a. ri- 
salgono all’inizio del sec. xiv, ma il principio era 
già stato utilizzato in precedenza nella decorazio- 
ne di armature. 

acquatinta metodo di incisione derivato dall’+ 
acquaforte, che produce effetti simili a quelli del- 
l’+ acquerello. La prima operazione è la granitu- 
ra (o granulazione) della lastra di rame: in genere 
si usa una polvere di minuscoli grani di bitume o 
di resina, che viene fissata alla lastra mediante ri- 
scaldamento; un altro metodo consiste nel fissare 
la resina con alcol che, evaporando, fa aderire i 
grani alla lastra. La granulazione permette di ot- 
tenere un fondo poroso in cui l’acido agirà solo 
negli interstizi tra un granello e l’altro. Terminata 
la granitura, si procede all’incisione dell’immagi- 
ne; la morsura provocata dall’acido viene inter- 
rotta in continuazione da pennellate di vernice 
(come quella usata nell’acquaforte). Dopo la ri- 
mozione del fondo, l’inchiostratura e la stampa, si 
otterrà un'immagine caratterizzata da aree di «co- 
lore» che utilizzano tutte le tonalità comprese tra 
il bianco e il nero. Le eventuali linee marcate ri- 
velano l’uso di una tecnica mista, con il ricorso as- 
sieme all’a., ad altri metodi dell’incisione. Il prin- 
cipio era già noto nel sec. xvi, ma i primi risultati 
soddisfacenti si ottennero nel sec. xvin. 
acquerello tecnica pittorica che consiste nel di- 
pingere su carta (o sfondo consimile) con colori 
trasparenti mescolati in genere a gomma arabica, 
stemperati in acqua al momento dell'uso. Il bian- 
co dello sfondo viene solitamente lasciato scoper- 
to in funzione di colore. Già noto nell’antico Egit- 
to (papiri) e in Estremo Oriente (dipinti su seta e 
carta di riso), l’a. ottenuto con colori mescolati ad 
albume d'uovo venne utilizzato nell'Europa me- 
dievale per la decorazione di manoscritti. L’a. dif- 
ferisce da altre tecniche pittoriche quali il + guaz- 
zo 0 gouache, la + tempera e la + miniatura per 
il fatto che i colori chiari vengono qui ottenuti 
mediante l’aggiunta di acqua e non di pigmento 
bianco. L°a. venne sporadicamente utilizzato in 
epoca rinascimentale; più diffuso durante il sec. 
xvII fu l’uso dell’a. monocromo in bistro bruno 0 


+ SCppia chiara su disegni a penna di figure o 
paesaggi. L’a. cominciò a essere usato in modo 
estensivo dagli artisti inglesi del sec. xvi e dei pri- 
mi decenni del xIx. 

acrilico colore sintetico, entrato in uso nella pit- 
tura occidentale dal 1960) ca; asciuga rapidamente 
e produce effetti di particolare lucentezza. 
acrolito (dal gr. akrolithos, «con le estremità di 
pietra») tipo arcaico di statua greca nel quale le 
parti esposte, come la testa e le estremità, erano di 
materiale pregiato (in genere marmo, pietra, ma 
anche avorio), mentre il resto del corpo, dipinto o 
ricoperto da vesti di tessuto, era di legno. Di que- 
sto tipo era la celebre statua crisoelefantina (cioè 
d’oro e d’avorio) di Atena nel Partenone, descrit- 
ta dallo storico Pausania come opera di Fidia. 
acroterio nell’architettura classica, elemento de- 
corativo, di forma geometrica o naturalistica (pal- 
mette, gruppi statuari ecc.), posto a coronamento 
del vertice e delle estremità del frontone del tem- 
pio (greco, italico e romano) oppure sulla som- 
mità di altri edifici monumentali. 

action painting + espressionismo astratto. 
Adam famiglia di scultori lorenesi del sec. xvi. 
JACQUES-SIGISBERT (Nancy 1670 - Parigi 1747) fu 
attivo presso Leopoldo di Lorena; i due figli LAM- 
BERT-SIGISBERT (Nancy 1700 - Parigi 1759) e NIcO- 
LAS-SÉBASTIEN (Nancy 1705 - Parigi 1778) soggior- 
narono a Roma e lavorarono quindi al gruppo 
centrale del Bacino di Nettuno nel parco di Ver- 
sailles (1741) e alla decorazione dell’Hétel Soubi- 
se a Parigi; il terzo, FRANCOIS-GASPARD-BALTHASAR 
(Nancy 1710 - Parigi 1761), eseguì sculture mito- 
logiche per il parco di Sans-Souci a Potsdam. Gli 
A. diffusero in Francia e in Germania un gusto 
rococò mosso e animato. 

Adam Robert (Kirkcaldy 1728 - Londra 1 792) ar- 
chitetto scozzese. Dopo lunghi viaggi in paesi eu- 
ropei (fu tra l’altro a Roma, dove studiò i monu- 
menti e le opere di Piranesi e Raffaello; a Ercola- 
no e Pompei; a Spalato, dove visitò le rovine del 
Palazzo di Diocleziano) progettò, in collaborazio- 
ne col fratello James (1732-94), numerose residen- 
ze di campagna e abitazioni private londinesi, i cui 
esterni risentono della lezione romana nell'uso 
dell'arco trionfale a Kedleston Hall nel Derbyshi- 


Robert Adam 
Sala etrusca di Osterley Park, Middlesex (1765-80). 
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re (1760-61), o del doppio portico (derivato dal 
Portico di Ottavia) a Osterley Park (1765-80) nel 
Middlesex. Robert ne diresse anche la decorazio- 
ne e l'arredamento, alternando sapientemente 
ambienti a carattere archeologico e monumentale 
(hall di ordine dorico e anticamera di ordine ioni- 
co a Syon House nel Middlesex, 1760-69: vestibo- 
lo di Kedleston Hall, ispirato alle terme romane) 
con altri più intimi e sobri (galleria di Syon Hou- 
se, «music room» di Home House, Portman 
Square, Londra, 1775-77, oggi sede del Courtauld 
Institute of Art). Divenuto famoso, si dedicò a si- 
stemazioni urbanistiche (a Londra, il complesso 
residenziale Adelphi, 1768, sul Tamigi, quasi com- 
pletamente distrutto nel 1937, e Portland Place, 
1773), all'edilizia pubblica (Università di Edim- 
burgo, 1789: General Register House, 1772-92, e 
Charlotte Square, 1791, sempre a Edimburgo). 
Progettò e costruì inoltre castelli neogotici in Sco- 
zia (il più importante è Culzean Castle nell’Ayr- 
shire, 1770-90). Il personalissimo stile di A., fusio- 
ne di componenti svariate come il palladianesimo 
inglese e il gusto per l'archeologia e la decorazio- 
ne rinascimentale, svolse un ruolo essenziale nel 
rinnovamento dell’architettura e della decorazio- 
ne d'interni e inaugurò un neoclassicismo «dome- 
stico» elegante e raffinato. La caratteristica prin- 
cipale degli interni progettati da A. consiste nel 
fatto che ogni elemento (compreso il mobilio, 
spesso disegnato da lui stesso, dando inizio a uno 
stile poi elaborato e diffuso attraverso l’opera di 
G.- Hepplewhite) è intesocome parte integran- 
te dello schema architettonico. La sua influenza si 
estese in tutta la Gran Bretagna e raggiunse Fran- 
cia. Russia e Stati Uniti grazie anche alla diffusio- 
ne della sua opera L’opera architettonica di Ro- 
bert e James Adam (3 voll., 1773-1822) e dei suoi 
album di incisioni per costruttori e artigiani. 
Adami Valerio (Bologna 1935) pittore italiano. 
Dall'inizio degli anni Sessanta, anche influenzato 
dalla pop art, svolge una pittura di andamento 
narrativo, allusiva al linguaggio conciso e sintetico 
del fumetto e basata sull’accostamento di figure e 
oggetti che rappresenta contrapponendo colori 
puri privi di chiaroscuro, spesso delineati da un 
netto contorno nero (Sfinge, 1970, Cagliari, Gall. 
Comunale d'Arte). 

Adamini (Tommaso, Leone, Domenico, Anto- 
nio) famiglia di architetti ticinesi attivi presso la 
corte imperiale russa tra i secc. xvm e xIx. Colla- 
borarono alla costruzione di numerosi edifici mo- 
numentali di San Pietroburgo (Teatro Alexan- 
drinski), 1828; Palazzo e ponte Cernysev, 1830; 
Palazzo di Tauride, 1830; ricostruzione del Palaz- 
zo d'Inverno, 1835-37). 

Adamo d’Arogno + campionesi. maestri. 
Adams Anscl (San Francisco 1902 - Carmel, Ca- 
lifornia, 1984) fotografo statunitense. Le suc pri- 
me opere risalgono al 1916, ma solo alla fine degli 
anni Venti, dopo l’incontro con J. Marin, G. 
OKeeffe e P. Strand, la fotografia diventò per lui 
una professione. Nel 1932 fondò con E. Weston, I. 
Cunningham e altri il gruppo F/64: al centro dei 
loro interessi, la resa di immagini ricche di dettagli 
ottenute chiudendo al massimo il dialramma del- 


l'obiettivo. Nel 1935 pubblicò il primo dei suoi li- 
bri di tecnica fotogralica, Fotografare, nel 1940 
partecipò alla creazione del Dipartimento di foto- 
grafia presso il Mus. of Mod. Art di New York. 
Dell’inizio degli anni Quaranta è la messa a punto 
del zone system (sistema zonale), uno speciale si- 
stema di esposizione, sviluppo e stampa basato 
sulla previsualizzazione dell'immagine e l'estremo 
controllo dei toni. Specializzatosi in soggetti pae- 
saggistici e in fenomeni naturali, A. pubblicò nu- 
merosi portfolio e libri fotografici (dalla serie de- 
dicata ai parchi nazionali statunitensi, fra cui La 
Valle della morte, 1963, fino a Ansel Adams: Im- 
muagini 1923-1974, 1974) oltre ai libri tecnici, tra i 
quali i volumi della Basic photo series (1948-56). 
Adamson Robert + Hill, David Octavius. 
addentellatura procedimento di costruzione mu- 
raria, detto anche ammorsatura, consistente nel 
sovrapporre nello spessore del muro una pietra 
sporgente a una rientrante per dare al muro mag- 
giore solidità. 

Adler Dankmar (Weimar 1844 - Chicago 1900) 
architetto statunitense di origine tedesca. Lavorò 
con E. Burling alla ricostruzione di Chicago dopo 
il grande incendio del 1871. Socio, dal 1881 al 
1895, di L. + Sullivan, unì felicemente alla creati- 
vità di questi le proprie doti organizzative e tecni- 
che, in opere come l'Auditorium (1886-89) a Chi- 
cago, il Wainwright Building (1891) a Saint Louis 
e il Guaranty Building di Buffalo (1895). 

Adriani Achille (Napoli 1905 - Roma 1982) ar- 
cheologo italiano. Conservatore del Mus. Greco- 
Romano di Alessandria d'Egitto (1932), professo- 
re universitario a Palermo, Napoli, Roma, diresse 
scavi a Veio, Lemno, Minturno, Alessandria, 
Abukir, Antinoe, Himera. Tra le sue opere si ri- 
cordano: Sculture monumentali del Museo Greco- 
Romano di Alessandria (1946), Testimonianze e 
momenti di scultura alessandrina (1948), Divaga- 
zioni attorno a una coppa paesistica del Musco di 
Alessandria (1959), numerosi volumi della collana 
Repertorio d'arte dell'Egitto greco-romano (1961- 
66) e 1 contributia Himera 1. Campagne di scavo 
1963-65 (1970). E considerato il più autorevole 
studioso in Italia della cultura alessandrina. 
adyton (gr., «inaccessibile») termine che in epoca 
classica ed ellenistica indicava la parte più segreta e 
sacra del tempio greco, posta in genere dietro la + 
cella e riservata al sacerdoti; vi sì conservava la sta- 
tua della divinità e vi si svolgevano riti sacerdotali. 
Aelst Pieter Coecke van + Coecke van Aelst, 
Picter. 

Aelst Pieter van + Van Aelst, Pieter. 

Aelst Willem van + Van Aelst, Willem. 
aeropittura genere di pittura promosso dal movi- 
mento futurista con il manifesto del 1929 (Acero- 
pittura futurista di F.T. Marinetti e M. Somenzi). 
Legata alla celebrazione della modernità mecca- 
nica e della velocità attraverso immagini di volo 
implicanti anche un'idea di dinamica conquista 
dello spazio, l'a. mirava alla rappresentazione del- 
la realtà da un punto di vista aereo attraverso una 
sintesi astratta delle visioni ottiche olfl'erte dal volo 
e dai suoi movimenti, ora rettilinei ora a spirale. 
Un'importante mostra di a. si tenne nel 1931 a Mi- 


7 


africana, arte 


mr —_—m€——_—_—_—_———r——r————_——_—_——r—_m—————————————m=m—1+—+—1— Ie =oe—=5ee—_———- 


lano (Gall. Pesaro), accompagnata nel catalogo da 
dichiarazioni di poetica che mettevano a fuoco le 
sue diverse componenti, dall’«idealismo cosmico» 
di E. Prampolini, Fillia e P. Oriani alla più tradi- 
zionale fieurazione, ancorché sintetizzante, di G. 
Dottori (decorazioni per l’aeroporto di Ostia, 
1929), Benedetta, M. Rosso, T. Crali e Tato. 
Aertsen Pieter (Amsterdam 1508-75) pittore 
olandese. Molto attivo ad Anversa come autore 
di opere sacre ( Trittico dei sette dolori della Vergi- 
1554, Zoutleeuw, St. Leonard), in parte di- 
strutte dal movimento iconoclasta calvinista, legò 
tuttavia il suo nome a una vasta produzione di di- 
pinti di tema popolare. Nelle sue scene di cucina, 
di mercati, di sagre paesane (Festa paesana, 1556, 
Anversa, Mus. Mayer Van den Bergh; Scena di 
mercato con Cristo e l'adultera, Stoccolma, Mus. 
Naz.; La cuoca, 1559, Bruxelles, Mus. Royaux des 
Beaux-Arts) dispose in primo piano esuberanti 
accumulazioni di ortaggi, frutta, carni presentate 
da popolani, relegando sul fondo la scena princi- 
pale, per lo più di soggetto religioso. 
affresco tecnica di pittura murale in cui pigmenti 
terrosi, mescolati con acqua, vengono applicati 
sull’intonaco fresco e ancora umido affinché s°in- 
corporino allo sfondo e si fissino a esso sfruttando 
il processo chimico per cui la calce dell’intonaco, 
combinandosi con i gas carboniosi dell’aria, si tra- 
sforma in carbonato di calcio divenendo una su- 
perficie compatta che chiude in sé il colore. Que- 
sto è il vero a,, che si differenzia nettamente dal 
fresco secco o secco in cui si dipinge sulla parete 
secca. Spesso 1 ritocchi finali di un a. venivano ese- 
guiti al secco mediante uso di -+ tempera. L’uso 
dell’a. è condizionato dal clima. Infatti, se l’umi- 
dità penetra nel muro, l'intonaco tende a sbricio- 
larsi e la pittura con esso: questo contribuisce a 
spiegare perché l’a. si sviluppò in modo particola- 
re in pacsi mediterranei come l’Italia e perché lo 
si ritrova raramente nell'Europa settentrionale. Il 
muro destinato all’a. può essere di pietre o matto- 
ni (ma non misto, poiché ciò nuocerebbe alla resa 
della pittura), deve essere esente da umidità e de- 
ve presentare una superficie ruvida che consenta 
l'applicazione di un primo intonaco chiamato ar- 
riccio 0 arricciato, composto in genere da una par- 
te di calce grassa spenta e due o tre parti di sabbia 
silicea di fiume a grana grossa lavorate a lungo 
con acqua. Sull’arriccio viene steso l'intonaco de- 
stinato a ricevere il colore, detto tonachino. Que- 
sto è solitamente composto di sabbia fine, polvere 
di marmo e calce in parti quasi uguali e viene ap- 
plicato sull’arriccio che deve rimanere umido per 
tutta la fase della coloritura; per questo esso viene 
steso soltanto sulla superficie destinata a essere 
dipinta nel corso della giornata. Il disegno viene 
tracciato sulla superficie ruvida dell’arriccio; di so- 
lito si usa dapprima il + carboncino, poi alcune 
delle linee principali vengono incise leggermente 
mentre i contorni e le ombre vengono indicati con 
pigmento misto ad acqua. Le linee del disegno 
vengono infine dipinte con un’ocra rossa, chiama- 
ta -> sinopia, che viene poi ricoperta man mano 
dal tonachino. Su questo l’artista deve tracciare di 
nuovo il disegno avvalendosi del pennello intinto 


nel verdaccio (mistura di nero e calce spenta bian- 
ca) e nel cinabrese (un rosso ottenuto con una mi- 
stura di sinopia e calce spenta bianca). La tecnica 
dell’a. era faticosa e richiedeva un grande lavoro 
manuale. Fu così che tra la fine del Quattrocento 
e l’inizio del Cinquecento si diffuse l’uso del + 
cartone, che permetteva di riprodurre il disegno 
direttamente sul tonachino. L'invenzione dell’ar- 
tista venne affidata al cartone, mentre l’esecuzio- 
ne venne lasciata, completamente o in parte, agli 
aiuti. Non tutti i colori sono utilizzabili nell’a. 
giacché non tutti resistono all’azione caustica del- 
la calce; si preferiscono in genere colori naturali di 
origine minerale, come il bianco di San Giovanni 
(carbonato di calcio) e la calce spenta (idrossido 
di calcio) per il bianco; ocre naturali e bruciate 
per il giallo e il rosso; le terre per il rosso e il ver- 
de; l’oltremare per l’azzurro; terra d’ambra natu- 
rale e bruciata per i bruni; nero d’avorio o d’osso 
o anche carbone di vite per il nero ecc. | colori 
vengono macinati a lungo con acqua e poi stesi 
con setole morbide sul tonachino. La camagione 
veniva prima dipinta con terra verde e poi con ci- 
nabrese mescolato con diverse quantità di calce 
spenta bianca. L’a. è un’arte antica. Erano a., pro- 
babilmente, le pitture murali greche, e sicuramen- 
te quelle pompeiane. In età paleocristiana e nel 
primo medioevo pare che la pittura murale venis- 
se invece realizzata secondo diversi metodi misti, 
ma non in vero a. Il metodo fu ripreso dagli auto- 
ri di mosaici dei secc. xIi e Xn. Il mosaicista trac- 
ciava l’intero disegno sull’intonaco ruvido, che ve- 
niva poi ricoperto a scansioni giornaliere da un in- 
tonaco liscio. Su questo dipingeva nuovamente il 
suo disegno per poi collocarvi le tessere. Pare che 
sia stato il procedimento del mosaico a sollecitare 
la rinascita dell’a. a Bisanzio e in Italia alla fine del 
Duecento. Nell’Ottocento alcuni artisti come i 
francesi E. Delacroix e P. Puvis de Chavannes ov- 
viarono alle difficoltà di esecuzione dell’a. adot- 
tando la tecnica più semplice del marouflage, in 
cui il colore viene fissato con una mistura a base 
di colla. In Estremo Oriente la pittura murale vie- 
ne del resto tradizionalmente eseguita fissando i 
colori con colla sull’intonaco secco, anche se la 
tecnica dell’a. era nota in India fin dai secc. xI-xXI1. 
Afonso Jorge (notizie 1504-40) pittore portoghe- 
se. Attivo a corte per i re Manuel 1 e Giovanni 111, 
è considerato il maggior artista lusitano della pri- 
ma metà del sec. xvi. Diresse a Lisbona un’impor- 
tante bottega con numerosi assistenti. Benché 
non si conoscano opere firmate, glisono attribuiti 
sei grandi dipinti di commissione reale nella chie- 
sa del Convento di Cristo a Tomar, tra i quali una 
Resurrezione di Cristo con sullo sfondo una vedu- 
ta di Lisbona (1510 ca), i pannelli dell’altare della 
chiesa della Madre di Dio a Lisbona (Apparizio- 
ne di Cristo alla Vergine, 1515) e quelli dell’altare 
della chiesa del Gesù a Setubal (1520) ca). Le sue 
opere, di solida struttura, rivelano, nella finezza 
dell'esecuzione, influssi dell’arte fiamminga. 
africana, arte denominazione con cui ci si riferi- 
sce, per convenzione, alle ideazioni figurali delle 
culture preistoriche, nere e koisanidi. Sono perciò 
trattate alle rispettive voci le manifestazioni d’ar- 
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arte africana 

1 Figure femminili e maschili (periodo 
dei «popoli pastori»): pittura rupestre 
del Vassili, Algeria. 

2 Giraffa (periodo dei «popoli 
pastori»): pittura rupestre a Wadi 
Djerat, Algeria. 


3 Testa in bronzo dell'altare della 
regina madre (arte del Benin, sec. xvi). 
Londra, British Muscum, 


4 Poggiatesta in avorio dei luba (Rep. 
Dem. del Congo). Coll. priv. 


S Acconciatura in legno dei bambara. 
Coll. priv. 

6 Statuette in legno di antenati dei 
dogon. Zurigo, Rietherg Museum. 

7 Pendente in oro a forma di 
maschera dei baulé. Parigi, Musée de 
lHomme. 

8 Maschera in legno dei songe. Parigi, 
Musée de l'Homme. 

9 Maschera in legno dei teké. Parigi, 
Musée de l'Homme. 
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te + egizia, + copta, + etiopica, così come i ri- 
flessi musulmani concentrati nella fascia setten- 
trionale del continente ma in fase di lenta espan- 
sione (+ islamica, arte). Pure convenzionalmente 
si suole dividerla in tre filoni: arte rupestre, ar- 
cheologia africana, arte di livello etnologico. 

MW ARTE RUPESTRE. Le prime manifestazioni dell’ar- 
te preistorica africana, che risalgono, all’incirca, al 
7000 a.C., ebbero per centri le aree del Maghreb e 
dell’Atlante sahariano. La prima fase è corrente- 
mente detta «bubalica» poiché include numerose 
effigi del Buhalus antiquius e appare caratterizza- 
ta, sotto il profilo stilistico, da grandi figure, incise 
con vigoroso senso naturalistico. Il secondo perio- 
do, detto dei «popoli pastori», ebbe presumibil- 
mente inizio intorno al 4000 a.C. e presenta un 
gran numero di graffiti e pitture, incentrati sulla 
rappresentazione della fauna selvaggia. Meno fe- 
lice nell'arte dell'incisione, esso appare splendido 
nelle realizzazioni pittoriche, specie nelle raffigu- 
razioni antropomorfe; in questo ambito la «pro- 
vincia» di Tassili offre l'esempio primo e più si- 
gnificativo. Notevole, altresì, l’attività plastica, di 
cui rimangono purtroppo poche testimonianze, di 


africana, arte 
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arte africana (influenza sull’arte 
occidentale) 

1 Maschera in legno dei pende 
dell'Ovest (sec. XIX). Tervuren, 
Koninklijk Museum voor Midden- 
Afrika. 

2 Studio (1907) per le « Demoiselles 
d’Avignon» di P. Picasso: olio su tela, 
cm 81x60). Parigi, coll. priv. 

3 «Testa rivolta verso l'alto» (1917) di 
K. Schmidt-Rotiluff: xilografia, 

cm 22X158. 

4 Seggio principesco dei luba: legno. 
Tervuren, Koninklijk Museum voor 
Midden-Afrika. 

5 «Cariatide» (1911-12) di A. 
Modigliani: olio su tela. Coll. priv. 


piccolo formato e di ardua interpretazione quan- 
do elaborano la commistione di elementiumani e 
zoomorfi. Un ulteriore elemento di rilievo è dato 
dal fatto che, mentre il periodo bubalico è attri- 
buibile solo ad artisti cro-magnon, cioè di razza 
bianca, la fase successiva appare invece opera di 
due distinte etnie: la prima di ceppo negroide (au- 
trice della pittura «a testa rotonda»), la seconda 
presumibilmente etiopoide, se non proveniente 
dall'Asia Minore. Una terza fioritura ha inizio po- 
co prima del 1000 a.C., a seguito dell’invasione dei 
cosiddetti «popoli del mare». Uno dei tratti sa- 
lienti dell’arte di questo periodo è dato dall’espli- 
cita convergenza, per quanto attiene al trattamen- 
to delle forme, con le coeve espressioni dell’area 
egizia. Altrettanto caratteristica l'evoluzione con- 
tenutistica rispetto ai due periodi precedenti. Nel- 
l’arte nata dal contatto con i «popoli del mare» si 
registrano infatti la scomparsa delle rappresenta- 
zioni dell’ippopotamo e del rinoceronte e la rare- 
fazione delle effigi degli elefanti e dei bovidi, cor- 
relate con l'apparizione del cavallo, per lo più ag- 
giogato in quadriga a carri da guerra. Il quarto e 
ultimo periodo dell’arte rupestre nordafricana è 
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caratterizzato dall’apparizione di figure di cava- 
lieri e, poco più tardi, di cammelli, e appare stili- 
stlicamente più grossolano dei periodi anteriori; i 
soggetti sono naturalmente connessi alla fauna 
dei tempi storici. Un diverso discorso è richiesto 
dall'arte rupestre sudafricana, probabilmente 
prodotta dagli antenati dei «moderni» boscimani. 
Sua fisionomia permanente è un disinvolto natu- 
ralismo (figurazioni zoomorfe e antropomorfe), 
pur non mancando rappresentazioni di oggetti 
simbolici o comunque per noi di difficile interpre- 
tazione. Le origini di quest'arte risalgono, all’in- 
circa, al 2000 a.C. e le manifestazioni più tarde si 
possono datare al 1000 d.C. e oltre. In tale ambito, 
com'è ovvio, la distinzione cronologica risulta 
piuttosto ardua; l'ideazione artistica si impernia 
su temi mitici (si è è individuata, per es., la figura- 
zione dell’«elefante nuvola» connessa con il be- 
neficio delle piogge) e si vale tanto delle tecniche 
dell'incisione e della punteggiatura, quanto degli 
effetti coloristici, dando vita a opere di straordi- 
naria vivacità e stilizzazione. Una tarda eco di 
quest'arte si può forse cogliere nelle due modeste 
espressioni figurali dei «moderni» koisanidi: il ta- 
tuaggio dei boscimani e le decorazioni su uova di 
struzzo dei pigmei. 

Ml ARCHEOLOGIA AFRICANA. Le prime manifestazio- 
ni africane inserite in un orizzonte propriamente 
archeologico si trovano nelle zone centrale e me- 
ridionale del continente. Intendiamo riferirci alle 
imponenti rovine rhodesiane di Zimbabwe e Ma- 
pungubwe e alle consimili architetture di Gebel 
Uri (a oriente del Ciad): realizzazioni di culture 
fiorite nei primi secoli d.C., autoctone nell’area 
rhodesiana e forse manifestazione tarda di prove- 
nienza meroitica nel secondo caso. Le espressioni 
più alte del periodo archeologico sono di poco 
successive, essendosi sviluppate dal sec. iv al xvi 
d.C. nelle regioni comprese fra il golfo di Guinea 
e il Sahara meridionale. Fulcri ne furono i centri 
di Ife e di + Benin; i massimi risultati si ebbero 
nella lavorazione del bronzo e dell’avorio e nella 
plastica, fittile e litica. L'essenza della stilistica di 
quest’area si rivela tipicamente africana, tanto 
nell'ispirazione magica, sentita in modo «terre- 
stre», quanto nella commistione, mai convenzio- 
nale, di componenti realistiche e di dettagli 
«astratti» o schematizzati. Eredi naturali di code- 
sta arte sono gli attuali yoruba, che continuano 
una notevole statuaria di steatite, argilla o bronzo, 
dove si ripresentano e si rinnovano le combina- 
zioni fra verismo e ornamentazione. 

MW ARTE DI LIVELLO ETNOLOGICO. Si distinguono 
quattro aree stilistiche: la prima è rappresentata 
dai bambara, dai dogon e dai senufo, che abitano 
le regioni dal Mali al Sudan centrale, creatori di 
grandi maschere e di una statuaria di piccole di- 
mensioni, le une e l’altra connesse ai riti iniziatici. 
La seconda è costituita dai popoli che sono in va- 
rio modo discendenti delle superiori culture di I fe 
e di Benin: ashanti, baulé, ibibo e guro, insieme 
con gli yoruba (già ricordati), tutti stanziati nella 
fascia costiera tra il Senegal e il Camerun. Le loca- 
li forme ideative s'incentrano sulle arti metallurgi- 
che. La tessitura e l'intreccio sono invece predo- 


minanti presso le etnie nilo-camitiche, cioè nella 
terza grande area stilistica dell’Africa nera. L’ulti- 
ma area s'identifica con le arti bantu, il cui cuore 
geografico è nel Congo, ma che si estendono al- 
Angola e alla Tanzania, e che s'insinuano anche 
nelle province interne del Camerun. Tipiche rea- 
lizzazioni di quest'area sono quelle plastiche dei 
mayumbe e dei baluba, dei teké e dci songe; le 
maschere d’avorio dei lega e quelle lignee dei 
makondo; la ceramica dei fang e 1 tessuti dei kuba. 
MB INFLUENZA SULL’ARTE OCCIDENTALE. L’influsso 
dell’a.a. è uno dei fenomeni che stanno all’origine 
della pittura e della scultura occidentali del sec. 
xx. Esso era stato preparato, negli ultimi decenni 
del sec. x1x, dal diffondersi dell’esotismo in tutti i 
campi della cultura; da viaggi, spedizioni armate e 
colonizzazioni; dalla fondazione di musei etnogra- 
fici nelle principali città d'Europa (Stoccolma, Li- 
psia, Dresda, Roma, Amburgo, Parigi, Londra); 
infine dalle opere fortemente innovatrici di P. 
Gauguin in direzione esotica. Il fenomeno contri- 
buisce a una radicale messa in crisi dell’etnocen- 
trismo europeo. Non si tratta però, da parte degli 
artisti europei, di una ricezione passiva, ma della 
scoperta di soluzioni formali ed espressive nuove 
avvenuta nel momento giusto, cioè mentre essi 
elaboravano un linguaggio già pronto ad acco- 
glierle. Primi furono i pittori. A cominciare dal 
1905, infatti, l’a.a. esercita la sua influenza sul 
gruppo dei fauves (M. de Vlaminck, A. Derain, 
H. Matisse) e sul cubismo (Picasso, G. Braque, J. 
Gris) a Parigi, sull’espressionismo del gruppo Die 
Briicke a Dresda. La parte destra di Les demoisel- 
les d’Avignon (1907) di Picasso, opera che segna 
la nascita del cubismo, presenta tratti derivati dal- 
la scultura africana e tutto il lavoro di quel tempo 
dell’artista è designato come «periodo negro». 
L'influenza poi si diffonde e si prolunga fin verso 
il 1920; tocca F. Léger, A. Modigliani, il gruppo 
del Blaue Reiter (V. Kandinskij, F. Marc, A. 
Macke), gli scultori C. Brancusi, J. Lipchitz, O. 
Zadkine, H. Laurens e H. Moore. L'azione del- 
l’a.a. si esercita in due modi: in senso formale (fau- 
ves, cubisti), fornendo inedite soluzioni plastiche, 
di scomposizione dei piani, di uso del colore e di 
sintesi espressiva; in senso contenutistico, esaltan- 
do la funzione magica, rituale, simbolica dell’ope- 
ra, per cui le deformazioni si manifestano come 
espressioni dell’interiorità (+ Blaue Reiter). 

Afro A. Basaldella detto (Udine 1912 - Zurigo 
1976) pittore italiano. Membro della Scuola friu- 
lana d'avanguardia, negli anni Trenta conobbe le 
esperienze più anticonlormiste degli ambienti ro- 
mano (Scipione, M. Mafai, C. Cagli) e milanese 
(A. Martini, R. Birolli), che contribuirono a 
orientare in senso espressionista la sua pittura, 
pur saldamente legata alla grande tradizione del 
colorismo veneto (Si fondano le città, 1939, Udi- 
ne, Gall. d'Arte Mod.). Negli anni Quaranta ri- 
sentì le suggestioni del dominante neocubismo e 
aderì (1947) al Fronte nuovo delle arti. Dopo un 
viaggio negli Stati Uniti, cui risale, con il preva- 
lente modello di A. Gorky, l'avvio di un nuovo in- 
dirizz0 linguistico di tipo segnico-astrattista, aderì 
al Gruppo degli Otto con il quale espose alla 
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Biennale di Venezia (1952). Se per un verso la sua 
pittura è vicina all’action painting americana, la 
sofisticata modulazione tonale di tradizione tipi- 
camente veneta la riporta a un’area personale di 
intellettualistica raffinatezza. 

Afrodisia, Scuola di termine designante una 
scuola di scultori sviluppatasi ad Afrodisia di Ca- 
ria e attivissima dall’età di Augusto, se non prima, 
al sec. 1v d.C.; raggiunse la massima fioritura in 
età adrianea. I suoi rappresentanti, noti da nume- 
rose firme, lavorarono non solo nella loro città 
(dove le scoperte continuano a moltiplicarsi), ma 
in tutto il territorio dell'impero romano e in parti- 
colare a Roma, dove sono state rinvenute 35 fir- 
me di artisti. Eseguirono copie e rielaborazioni di 
opere antiche, ritratti (magistrati, privati cittadini) 
e altre opere originali, oltre a decorazioni archi- 
tettoniche, caratterizzate da uno stile esuberante. 
Da ricordare, fra l’altro, un rilievo di Antinoo raf- 
figurato come Silvano (opera di Antonianos, ora 
di proprietà dell’Ist. Bancario Italiano, Roma); i 
Centauri del Mus. Capitolino (di Aristeas e Pa- 
pias): le statue di magistrati, non firmate, trovate 
ad A. e ora a Istanbul, Mus. delle Antichità; quel- 
la di Antonia Claudia Tatiana (di Alexandros fi- 
glio di Zenon), conservata nel Mus. di A., di età 
antoniniana; i torsi di Achille e Pentesilea, il si- 
mulacro dell’eponima Afrodite (frammentario), 
sculture anch'esse conservate ad A. Alla S. di A. 
si attribuisce la decorazione del Foro Severiano 
di Leptis Magna in Tripolitania. 

Agam Yaacov + opart. 

Agasia di Efeso (sec. 1a.C.) scultore greco, figlio 
di Dositheos. Di lui rimane come opera sicura il 
Gladiatore Borghese del Louvre, scoperto presso 
Anzio nel sec. xvi e firmato: un nudo di guerriero 
teso in avanti e col braccio sinistro (che reggeva lo 
scudo) alzato, notevole per slancio e resa analitica 
dell'anatomia, probabilmente risalente a un origi- 
nale bronzeo del sec. Iv a.C., ma che riflette anche 
il gusto della scuola pergamena. La firma di A. 
compare anche su un plinto rinvenuto nel territo- 
rio di Aulos in Tessaglia; le lettere indicano una 
datazione intorno al 100) a.C. A un altro AGASIA, 
sempre di Efeso e vissuto nello stesso periodo, ma 
figlio di Menofilo, si attribuisce il Guerriero ferito, 
statua acefala in marmo rinvenuta a Delo e con- 
servata al Mus. Naz. di Atene. 

Agasse Jacques Laurent (Ginevra 1767 - Londra 
1849) pittore svizzero. Studiò a Parigi, presso lo 
studio di J.-L. David, e in seguito si trasferì a Lon- 
dra, dove espose per quasi cinquant'anni alla 
Royal Academy. E noto soprattutto per la sua at- 
tività di animalista, che influenzò largamente gli 
artisti inglesi. 

Agatarco di Samo (46()-42() a.C.) pittore greco. 
Si sa che visse ad Atene, scrisse un trattato di sce- 
nografia, dipinse scene per Eschilo e lavorò per 
Alcibiade. Stando alle fonti, era di un eccezionale 
virtuosismo; ebbe un ruolo, seppure non facil- 
mente misurabile, nella creazione del disegno 
prospettico, che avrebbe poi influenzato le ricer- 
che sviluppate da Anassagora e Democrito. 
Agazzi Ermenegildo (Mapello, Bergamo, 1866 - 
Bergamo 1945) pittore italiano. Allievo di C. Tal- 


lone ma influenzato anche da A. Mancini, operò 
come ritrattista e paesista tra Milano e Venezia. 
Pittore «spontanco» e d’effetto, dal tratto robusto 
e dalla pennellata densa, condusse anche interes- 
santi esperienze materiche a contatto con l’arte 
francese. Opere a Bergamo (Acc. Carrara) e a 
Milano (Gall. d'Arte Mod.). 

Agelada di Argo (sec. v a.C.) scultore greco, in- 
dicato da Plinio come maestro di Policleto e Mi- 
rone, da altri anche di Fidia. Due monete riporta- 
no l’immagine di sue statue di Zeus; di lui viene ri- 
cordata una statua di Eracle A/exikakos («storna- 
tore di mali»). 

agemina tecnica di lavorazione dei metalli d’ori- 
gine orientale; è simile all’+ intarsio. Nei solchi 
ottenuti incidendo con il + bulino, secondo un di- 
segno voluto, la superficie d'una lastra metallica, 
vengono inseriti e battuti sottili fili di metallo pre- 
zioso, come oro e argento. Quando la decorazio- 
ne è ad arabeschi leggeri si parla, invece che di a., 
di damaschinatura. 

Agesandro, Atanodoro e Polidoro scultori gre- 
ci attivi a Rodi tra la fine del sec. ii e il 1 a.C. Sono, 
secondo Plinio, gli autori del celebre gruppo del 
Laocoonte* (Città del Vaticano, Mus. Vaticani); a 
essi, in base alla presenza di firme, si attribuiscono 
inoltre sculture raffiguranti episodi del ciclo ome- 
rico collocate — molto tempo dopo la loro esecu- 
zione — nella Villa di Tiberio a Sperlonga, dove 
sono state rinvenute (Menelao e Patroclo, Ratto 
del Palladio, Scilla, Polifemo, oggi conservate nel 
Mus. Archeologico di Sperlonga). Lodatissime 
già dagli antichi, le loro opere sono caratterizzate 
da ritmo serrato, potente energia, accenti forte- 
mente patetici. Molto discusse sul piano della cro- 
nologia, sono attualmente considerate copie in 
marmo, realizzate in tempi differenti, di originali 
bronzei legati al manierismo della scultura rodia 
tardoellenistica. 

aggetto qualsiasi elemento (per es. mensola o 
balcone) che sporga dal muro di un edificio. 
agglutinante + solvente. 

a giorno locuzione che deriva dal francese d jour 
e che in architettura indica genericamente qua- 
lunque struttura realizzata in maniera tale da re- 
stare visibile pressoché per intero in ogni sua par- 
te: per es. scala a giorno, scala la cui struttura por- 
tante è lasciata in vista. 

Agnetti Vincenzo (Milano 1926-81) artista italia- 
no. Dopo esperienze legate all’informale, la colla- 
borazione dal 1959 con la rivista milanese «Azi- 
muth» ne segnò il passaggio a una concezione del- 
l’arte come «assenza», azzeramento, pura analisi 
di idee e individuazione degli elementi costitutivi 
del linguaggio artistico. Originale protagonista del 
concettualismo italiano, tradusse le sue ricerche 
in opere — La macchina drogata (Milano, Gall. Vi- 
sualità, 1968), calcolatrice con lettere al posto dei 
numeri; Libro dimenticato a memoria (1969), un 
volume di cui restano solo i bordi bianchi; Proget- 
to per un Amleto politico (1973). Lucernario 
(1981) — performances (La lettera perduta, 1979, 
Venezia, Palazzo Grassi), scritti (7avole tempora- 
li per C. Parmiggiani e Rigore e utopia per E. Ca- 
stellani, 1968) e video (Vobulazione e bieloquenza 
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NEG, Milano, Telemus. Eurodomus, 1970, con G. 
Colombo). 

Agnolo di Cosimo + Bronzino. 

Agnolo di Ventura (Siena, notizie 1311-49) scul- 
tore e architetto italiano. Lavorò per lo più in col- 
laborazione con Agostino di Giovanni, con il qua- 
le eseguì il sepolcro del vescovo Guido Tarlati nel 
Duomo di Arezzo (1329-30), combinando l’in- 
flusso stilistico di Tino da Camaino con una rusti- 
ca vena narrativa. Fu attivo come architetto mili- 
tare a Massa Marittima, Grosseto e Siena (Porta 
Sant'Agata, 1325, e Porta Romana, 1327). 

agorà la piazza principale della città greca, cir- 
condata dagli edifici pubblici più importanti e de- 
limitata da portici coperti; era il centro della vita 
politica e religiosa, ma anche sede di attività com- 
merciali. 

Agoracrito scultore greco originario di Paro, atti- 
vo ad Atene nella seconda metà del sec. v a.C. Vi- 
cino per sensibilità e stile a Fidia che gli fu mae- 
stro, è considerato da alcuni studiosi l’esecutore di 
quelle figure del fregio e del frontone del Parte- 
none che rivelano maggiore animazione nel pan- 
neggio e nel portamento. L’opera più famosa che 
gli antichi, pur con qualche esitazione e contrad- 
dizione, gli attribuivano, era la Nemesi di Ram- 
nunte; in seguito a un accurato lavoro di analisi, il 
tipo è stato ricostruito quasi integralmente: oltre a 
un frammento noto di testa colossale (Londra, 
British Mus.), si possiedono gran parte della sta- 
tua e la base, decorata con rilievi (Atene, Mus. 
Naz.). Lo stile è molto vicino alla fase matura del- 
l’arte fidiaca, in particolare alle zone più mosse 
del fregio e dei frontoni del Partenone. 
Agostino di Duccio (Firenze 1418 - Perugia 1481 
ca) scultore e architetto italiano. Esiliato da Fi- 
renze nel 1441, per furto, l’anno dopo eseguì per il 
Duomo di Modena le Storie di san Geminiano, 
che rivelano l’influsso di Michelozzo; fu poi a Ve- 
nezia (1446), dove restò forse impressionato dalla 
scultura tardogotica locale. Nella decorazione del 
Tempio Malatestiano di Rimini (Angeli musican- 
ti, Virtù, Pianeti e Arti liberali, 1449-54), il suo sti- 
le è ormai compiuto e si intona al clima letterario 
e paganeggiante della corte malatestiana: le for- 
me si svuotano di ogni sostanza plastica, risolven- 
dosi in puri ritmi lineari. Questa tendenza al de- 
corativismo si accentua nella successiva facciata 
dell'Oratorio di San Bernardino a Perugia (1457- 
62), di un’aerea leggerezza, e rivela più tardi i suoi 
limiti: nelle poche opere eseguite a Firenze (1463- 
70), dove non ebbe successo, e nel progetto della 
porta di San Pietro a Perugia (1473), a triplo arco, 
ispirata a modelli dell’Alberti. Stanche e mode- 
ste, anche per l'intervento di aiuti, le ultime opere 
dell'artista, ormai relegato in provincia (tomba 
Geraldini, 1477, Amelia, Duomo). 

Agostino di Giovanni (Siena, notizie 1310-47) 
scultore e architetto italiano. Allievo di Giovanni 
Pisano, fu autore con Agnolo di Ventura del se- 
polcro del vescovo Guido Tarlati nel Duomo di 
Arezzo (1329-30). La decorazione, composta di 
numerosi pannelli a rilievo, rivela chiare deriva- 
zioni dallo stile di Tino da Camaino e suggestioni 
di S. Martini e A. Lorenzetti. A Siena lavorò nel 


Palazzo Comunale e nella Cattedrale, di cui dires- 
se i lavori dal 1338 al 1347. Tra le altre suc opere, 
si ricordano i mausolei di Cino da Pistoia (1337- 
39, Pistoia, Duomo) e di Cacciaconte de’ Caccia- 
conti (1337, Serre di Rapolano, pieve di San Lo- 
renzo), e la tomba del vescovo Ricciardi ( Pistoia, 
Duomo) realizzata con ampio intervento del fi- 
glio GIOVANNI. 

Agostino Veneziano A. de Musi detto (Venezia 
1490) ca - dopo il 1536) incisore italiano. Formato- 
si nella cerchia di G. Campagnola, incise a Firen- 
ze su modelli di B. Bandinelli (Studi di anatomia, 
1518) e fu attivo anche a Roma, dove seguì la ma- 
niera di M. Raimondi e divulgò invenzioni raf- 
faellesche. Dopo il Sacco di Roma (1527), rag- 
giunse Giulio Romano a Mantova. 

Agresti Livio, detto il Ricciutello (Forlì 1508 ca - 
Roma 1579) pittore italiano. Operò a Forlì, in 
Umbria e soprattutto a Roma, dove lasciò affre- 
schi in Santa Caterina dei Funari, nell’Oratorio 
del Gonfalone (Ultima Cena e Salita al Calvario, 
1571) e in Santo Spirito in Sassia realizzati nei 
modi del manierismo romano fondendo elementi 
raffaelleschi e michelangioleschi sull'esempio 
dapprima di Perino del Vaga, poi del Vasari e di 
T. Zuccari. 

Agricola Filippo (Roma 1795-1857) pittore italia- 
no. Allievo del padre, che insegnava all’ Accade- 
mia di San Luca a Roma, perfezionò la sua for- 
mazione classicista con G. Landi e V. Camuccini. 
Nel 1812 vinse la pensione triennale istituita dal 
Canova; assunse poi (1836) l’incarico della catte- 
dra di pittura e la presidenza (1854-55) dell’Acca- 
demia. Ebbe molte commissioni, soprattutto di ri- 
tratti, da nobili italiani e stranieri. | suoi dipinti 
(ricordiamo Costanza Perticari Monti, 1821, Ro- 
ma, Gall. Naz. d'Arte Mod.) ne fanno uno dei più 
tipici esponenti della ritrattistica neoclassica di 
gusto ralfaellesco. Con N. Consoni fornì i cartoni 
per il mosaico della facciata della Basilica di San 
Paolo fuori le Mura a Roma. 

Aia, Scuola dell’ scuola pittorica costituitasi al- 
l’Aia verso il 1870 intorno all'associazione Pulch- 
ri Studio fondata nel 1847 dal pittore olandese W. 
—+ Roelofs con lo scopo di organizzare lezioni di 
disegno, conferenze, mostre e di fornire un luogo 
d'incontro agli artisti, anche stranieri. | membri 
del gruppo, per la maggior parte estimatori della 
rivoluzione della Scuola di + Barbizon, erano in 
prevalenza pittori di pacsaggi e marine che attin- 
gevano la loro ispirazione direttamente al reale: 
oltre al citato Roetols, H.W. + Mesdag, i [ratelli 
-+ Maris, Paul Gabriél (1828-1903), Johannes 
Weissenbruch (1822-80) e ancora J. + Israélc A. 
+ Mauve, che trattavano anche temi sociali. Ca- 
ratterizzata da pennellate dal tratto largo, vigore 
di toni e da una particolare sensibilità nella resa 
della luce e degli effetti atmoslerici (la cosiddetta 
«poesia del grigio», espressione di un sentimento 
interiore di nostalgia), la pittura della S. dell'A. 
rinnovava in chiave romantica la tradizione se- 
centesca dei pacsaggisti olandesi. Alla difl'usione 
e al successo di questi artisti contribuì la casa d’ar- 
te Goupil, con le suc filiali di Londra, Parigi e 
Bruxelles. 
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Aillaud Gilles (Parigi 1928) pittore francese. Nel- 
la linea della Nouvelle Figuration, ha proposto ri- 
petuta mente nelle sue opere una rappresentazio- 
ne realistica, impersonale e quasi fotografica, di 
animali rinchiusi in gabbie di zoo, metafora della 
condizione umana nella società contemporanea 
governata da vincoli invisibili (Orso bianco, 1968, 
Parigi, Mus. d’Art Mod. de la Ville). 

Aitken Doug + videoarte. 

Ajvazovskij van Konstantinoviè (Feodosia 1817- 
19()()) pittore russo. Le sue marine, influenzate da 
quelle di C.-J. Vernet, gli meritarono la nomina a 
pittore ufficiale della marina russa con l’incarico 
di dipingere vedute dei porti nazionali, da lui rese 
con perizia tecnica e con impeto romantico. Pro- 
gettò l’edificio della pinacoteca della città natale 
(1880), dove sono conservate molte sue opere. 
alabastro termine indicante due diversi tipi di 
roccia sedimentaria, uno a composizione preva- 
lentemente gessosa, di colore dal bianco al rosato, 
l’altro prevalentemente calcareo dai colori bian- 
co, giallo, giallo dorato e bruno. Il primo tipo, fa- 
cilmente solubile in acqua, viene usato per deco- 
razioni di interni e oggettistica, mentre quello cal- 
careo, più resistente, ha trovato impiego fin dal- 
l’antichità, nelle civiltà egizia e assira, in quella 
minoico-micenea e presso gli etruschi, in elemen- 
ti architettonici di particolare pregio quali colon- 
ne, capitelli, fregi, pavimentazioni, in rilievi deco- 
rativi e figurati, in urne cinerarie e sarcofaghi scol- 
piti A Roma venne usato per colonne, vasi, va- 
sche oltre che nella statuaria (busti commemora- 
tivi). Tagliato in lastre sottili fungeva nelle basili- 
che paleocristiane da schermo semitrasparente 
per finestre. In età medievale, ebbe larga diffusio- 
ne in Francia, Germania e Inghilterra la lavora- 
zione scultorea dell’a. per decorazione architetto- 
nica, per impieghi liturgici (statuette di santi, pale 
d’altare e pannelli a bassorilievo per polittici, pa- 
liotti) e nell’arte funeraria (pregevole il monu- 
mento funebre a Edoardo i a Gloucester, 1330). 
Alamanno Pietro (documentato ad Ascoli dal 
1477 al 1498) pittore di origini austriache. Nativo 
di Gottweich, si trasferì ad Ascoli probabilmente 
ancora giovanissimo. Non si hanno notizie sulla 
formazione, ma le sue prime opere — i pannelli su- 
perstiti del polittico ora nel Mus. di Montefortino, 
il polittico di Montefalcone o il trittico di Ca- 
stellolignano — manifestano una forte suggestione 
di dipinti di C. Crivelli, di cui si ritiene sia stato 
aiuto e collaboratore e di cui tende a semplificare 
{ prototipi, traducendone il modellato aspro e in- 
cISIVO in più pacati ritmi lineari e in immagini ca- 
ratterizzate da delicate tonalità cromatiche. Dalla 
metà degli anni Ottanta si nota tuttavia nelle sue 
opere un progressivo scadimento qualitativo, do- 
vuto al diffondersi sul territorio ascolano di una 
produzione di carattere ormai artigianale. 

Alari Bonacolsi Pier Jacopo, detto l'Antico 
(Mantova 1460) ca - Gazzuolo, Mantova, 1528) 
scultore e medaglista italiano. Studioso della scul- 
tura classica, eseguì per i Gonzaga medaglie, 
bronzetti parzialmente dorati e lavori cli oreficeria 
resi con puntualissima adesione ai modelli anti- 
chi. Tra le opere: il Vaso meovano in bronzo 


(Modena, Gall. Estense), il Me/eagro (Londra, 
Victoria and Albert Mus.) e l’Arcole che soffoca 
Anteo (1519, Vienna, Kunsthistorisches Mus.). 
Alava Juan de (notizie 1505-37) architetto spa- 
gnolo. La sua opera di maggior rilievo è la chiesa 
conventuale di San Esteban a Salamanca, iniziata 
nel 1524, uno degli edifici iberici più significativi 
del momento di transizione fra lo stile tardogotico 
e la nuova maniera plateresca. 

Albanese o Albanesi, famiglia di scultori e archi- 
tetti italiani, attivi a Vicenza. FRANCESC@ ( Vicenza, 
notizie 1567-1611) fu prevalentemente architetto, 
di gusto palladiano; al giovanile monumento fu- 
nebre a Gaetano Thiene (1583, Duomo) seguiro- 
no opere che rivelano un’evoluzione in senso più 
liberamente pittorico (monumento Rutilio, Duo- 
mo; altari in Santa Corona, Santa Maria dei Servi 
ecc.; scalinata della Basilica Palladiana). GIOVANNI 
BATTISTA (Vicenza 1573-1630) figlio di Francesco, 
fu prevalentemente scultore; raggiunse effetti 
spettacolari con le grandi statue poste nella fac- 
ciata di San Vincenzo, sugli acroteri dei timpani 
della Rotonda (1606), al sommo dell'Arco di 
Monte Berico. Il suo gusto sansoviniano ha esiti 
di alta intensità pittorica nella fietà in San Vin- 
cenzo, e conferisce un tono prebarocco alle archi- 
tetture palladiane che ospitano le sue statue. GI- 
ROLAMO (Vicenza 1584 - dopo il 1655), secondo 
figlio di Francesco, operò anch'egli a Vicenza co- 
me scultore (Madonna e santi, edicola della Torre 
di Piazza) e architetto (oratori del Crocefisso e del 
Gonfalone); fu, sostanzialmente, un imitatore del 
fratello Giovanni Battista. 

Albani Francesco (Bologna 1578-1660) pittore 
italiano. Allievo di D. Calvaert e condiscepolo di 
G. Reni, entrò nel 1595 nella bottega dei Carracci, 
attratto dal classicismo idealizzato di Annibale, 
che egli avrebbe poi interpretato con un timbro di 
affettuosa intimità, traducendo le favole antiche 
in chiave idillica. Con l'équipe carraccesca, guida- 
ta da Lodovico, partecipò alla decorazione della 
sala di Enea a Palazzo Fava e dell'Oratorio di San 
Colombano, in Bologna; trasferitosi a Roma 
(1601-02), collaborò con Annibale Carracci alle 
lunette per gli Aldobrandini (Gall. Doria 
Pamphili), e su disegni del maestro eseguì gli af- 
freschi della Cappella Herrera a San Giacomo de- 
gli Spagnoli (1602-07, oggi al Prado e al Mus. di 
Barcellona). Lo studio attento di Raffaello (evi- 
dente negli affreschi Caduta di Fetonte e Concilio 
degli dei, di Palazzo Giustiniani a Bassano di Su- 
tri, 1609-10), realizzati in collaborazione col Do- 
menichino, e in quelli di Palazzo Verospi) e l'e- 
sempio dei capolavori di G. Reni, accanto al qua- 
le lavorò a Montecavallo, nutrirono ulteriormente 
il suo classicismo che si manifesta ancora in Santa 
Maria della Pace e a Palazzo Mattei, o, con più 
sottile spirito lirico, nei Tondi mitologici della 
Gall. Borghese e nelle Storie di Erminia della 
Gall. Colonna. Il definitivo ritorno a Bologna se- 
gnò il declino della fortuna del pittore. che tutta- 
via diede ancora opere notevoli, come la celebre 
Annunciazione in San Bartolomeo (1633). 
albarello recipiente di ceramica di forma cilindri- 
ca usato soprattutto dagli speziali, con una legge- 


Alberegno 


ra strozzatura alla sommità e alla base, occasio- 
nalmente fornito di impugnature. Di origine per- 
siana (sec. xi), fu assai diffuso in Europa a partire 
dal rinascimento, dapprima in Spagna (ceramica 
ispano-moresca del sec. xv) e poi in Italia (cera- 
miche di Faenza e Urbino dei secc. xv e xvi). 
Alberegno Jacobello (Venezia, m. prima del 
1397) pittore italiano. Formatosi forse con Paolo 
Veneziano, nella sua unica opera firmata (Trittico 
della Crocifissione, Venezia, Gall. dell’Acc.) rive- 
la il suo gusto veneziano nell’uso dell’oro e del co- 
lore vitreo, mentre il Crocifisso ha un accento 
giottesco probabilmente riferibile all’influsso di 
Giusto de° Menabuoi. L'influenza di Giusto, ri- 
vissuta in chiave eclettica, è percepibile anche nel 
fantasioso Polittico della Apocalisse (Venezia, 
Gall. dell’Acc.) che gli viene attribuito. 

Albers Josef (Bottrop, Ruhr, 1888 - New Haven, 
Connecticut, 1976) pittore, grafico, designer tede- 
sco. La sua ricerca si indirizzò subito allo studio 
dell'instabilità delle forme e al sovvertimento del 
carattere statico della pittura. Al Bauhaus, dove 
insegnava, eseguì i primi collages di vetri trasluci- 
di su tavola, che permettevano continue variazio- 
ni di luce. Nel 1933, negli Stati Uniti, riprese in 
Chiave di sol uno schema grafico elaborato in 
Germania con una serie di 80) varianti permutabi- 
li. A partire dal 1939 propose forme isometriche 
per ottenere etfetti di ambiguità percettiva (serie 
Vice-versa del 1943 e Kinetic del 1945). Nell’ulti- 
ma fase l'animazione della superficie è affidata al- 
l’effetto di profondità dato da diversi pigmenti di 
colore avvicinati, in uno schema basato sull’itera- 
zione del quadrato (Omaggio al quadrato, 1967, 
New York, Mus. of Mod. Art). 

Alberti Antonio (notizie 1420-42) pittore italiano. 
Di origine ferrarese, fu attivo prevalentemente in 
Umbria e nelle Marche (Santi, 1439, Urbino, Gall. 
Naz. delle Marche), dove si accostò alla tradizione 
tardogotica locale, della quale diede una versione 
improntata a robusto naturalismo. Operò anche 
in Emilia (gli vengono attribuiti atfreschi nella Sa- 
gra di Carpi) e lasciò l’opera più importante negli 
affreschi del cimitero di Talamello (1437). 
Alberti Cherubino (Borgo San Sepolcro 1553 - 
Roma 1615) pittore e incisore italiano. Si formò 
nell'ambito del tardo manierismo fiorentino e ro- 
mano, di cui sviluppò le tendenze scenografiche e 
virtuosistiche soprattutto nella decorazione di 
volte in cui le figure si sovrappongono agli ele- 
menti quadraturistici. Affrescò tra l’altro la Sala 
Clementina in Vaticano e la Sagrestia della Basi- 
lica di San Giovanni in Laterano, in collaborazio- 
ne col fratello GiovANNI (Borgo San Sepolcro 
1558 - Roma 1601). 

Alberti Leon Battista (Genova 1406 - Roma 
1472) architetto, teorico dell’arte e scrittore italia- 
no. Figlio naturale di un esiliato fiorentino, compì 


Leon Battista Alberti 
1 Facciata di Palazzo Rucellai {1447-5] ca) a Firenze. 
2 Il Tempio Malatestiano (1450) a Rimini. 


3 La chiesa di Santa Maria Novella (terminata nel 1470) a 
Firenze. 
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gli studi a Padova e a Bologna, ma la sua forma- 
zione artistica si svolse a Roma, dove giunse nel 
1432 con l'incarico di abbreviatore apostolico. 
Fondamentale fu il suo rapporto con la classicità: 
sulla base di un interesse tipicamente erudito e ar- 
cheologico (la Descriptio urbis Romae, del 1434, è 
il primo studio sistematico per una ricostruzione 
della città antica), A. non solo rintracciò, come 
Brunelleschi, nello studio delle proporzioni degli 
edifici romani la base della progettazione archi- 
tettonica, ma da essi desunse una ricca tipologia 
strutturale e decorativa, che qualifica anche sim- 
bolicamente le sue opere (si pensi al valore che 
assume il tema dell'arco trionfale nel Tempio Ma- 
latestiano di Rimini). Rientrato a Firenze nel 
1434, A. riconobbe nell'arte di Brunelleschi, Do- 
natello, Masaccio, l'affermazione dei suoi stessi 
principi, e a Brunelleschi dedicò il suo trattato De 
pictura (1435) che sistematizzava e divulgava le 
invenzioni prospettiche del grande architetto e si 
imponeva come sintesi e teorizzazione dell’arte 
fiorentina del primo Quattrocento. A Firenze A. 
lasciò importanti opere, quasi tutte legate alla 
committenza della famiglia Rucellai: in primo 
luogo il Palazzo Rucellai (1447-51 ca), che fissa 
un modello per la dimora signorile fiorentina e la 
cui facciata è trattata come una struttura geome- 
trica, scandita dal rigore modulare del gioco delle 
lesene a ordini classici (dorico, ionico, corinzio) 
sovrapposti, che ne definiscono l’intelaiatura pro- 
spettica; l’elegantissimo tempietto del Santo Se- 
polcro nella Cappella Rucellai in San Pancrazio 
(1467); e infine il completamento della facciata 
della chiesa gotica di Santa Maria Novella (termi- 
nata nel 1470), in cui A., riprendendo il tradizio- 
nale uso fiorentino della tarsia marmorea bianca 
e verde, ne accentuò, regolarizzandola, la funzio- 
ne geometrizzante, risolvendo l’insieme nel mo- 
dulo compositivo del quadrato. Ma le opere più 
alte e significative dell’idea albertiana di architet- 
tura sono legate ad altri centri culturali: a Roma, 
dove sotto l'egida di Niccolò v, il papa umanista, 
assertore della conciliazione tra cultura classica e 
cristianesimo, A. lavorò come archeologo, restau- 
ratore di antichi monumenti (Santa Maria Mag- 
giore, Santo Stefano Rotondo, San Teodoro) e 
urbanista e dove scrisse, sul modello del testo di 
Vitruvio, il De re «edi ficatoria (10 libri, 1443-45 o 
1447-52), la prima trattazione organica di un ar- 
chitetto sui problemi della città del rinascimento; 
a Rimini, dove lasciò nel Tempio Malatestiano 
(1450), voluto da Sigismondo Pandolfo Malate- 
sta, anche se il progetto non fu interamente rea- 
lizzato, un’opera di valore programmatico per il 
classicismo rinascimentale e che avvia la ritlessio- 
ne umanistica sulla concezione della chiesa come 
tempio. Rispettando, con coscienza storica, la 
preesistente chiesa gotica, A. la rivestì audace- 
mente di un luminoso paramento marmoreo, nel 
ora il puntuale riferimento alle fonti antiche 
arco trionl'ale in facciata, successione di arcate 
sui fianchi, come negli acquedotti) trova la sua 
monumentale conclusione nel progetto della 
grande cupola emisferica (sul modello del 
Pantheon), intesa come elemento accentratore e 


coordinatore di tutti gli spazi dell’edificio. Dal 
1459 A. lavorò soprattutto a Mantova: le chiese di 
San Sebastiano (iniziata nel 1460 ed eseguita da 
L. Fancelli) e di Sant'Andrea (progetto del 1470) 
rappresentano la sintesi del suo pensiero architet- 
tonico. La prima, elevata su un alto zoccolo, a 
pianta quadrata con tre absidi, è una meditazione 
sulla pianta centrale, che tanto aveva interessato 
A. nei suoi studi sull’antico. L'esterno è di una ec- 
cezionale asciuttezza, spartito da lesene di ordine 
gigante, che reggono un’ampia cornice, sottostan- 
te al timpano triangolare. La seconda è invece un 
ripensamento della pianta basilicale; la soluzione 
proposta da A. è quella della navata unica, con 
cappelle laterali, generatrice di uno spazio dilata- 
to in senso monumentale, enfatizzato dalla coper- 
tura a volta a botte cassettonata e concluso dal- 
l'ampio transetto, coperto a cupola all'incrocio 
con la navata. La facciata, che riprende l’ideale 
modulo del quadrato, è anch'essa scompartita da 
lesene di ordine gigante, ma assai più articolata e 
complessa che in San Sebastiano, e coronata so- 
pra il timpano da un grande arco. Un motivo si- 
mile doveva concludere la facciata del Tempio 
Malatestiano, dove A. aveva per la prima volta 
affermato la volontà di trattare la facciata non co- 
me un piano ma come un organismo plastico au- 
tonomo; volontà perentoriamente ribadita in 
Sant'Andrea. 

Schema planimetrico, articolazione dei volumi, 
rapporti di vuoti e pieni, concezione della facciata 
saranno temi più volte ripresi e variamente riela- 
borati dagli architetti del Cinquecento. La perso- 
nalità di A. architetto è ricca e complessa; egli non 
fu tanto «inventore» e «costruttore» come Bru- 
nelleschi, ma attuò nell’architettura la sua conce- 
zione umanistica del mondo e della storia. Lette- 
rato e poeta, umanista e teorico dell’arte, studioso 
della classicità e urbanista oltre che architetto, egli 
incarnò, nella sua multiforme attività, l’ideale del- 
l'uomo-artista del rinascimento. Fu attraverso le 
sue opere teoriche (aicitati De pictura e De re ae- 
dificatoria va aggiunto il De statua, 1464), in cui 
l’operare artistico trova un fondamento teorico e 
scientifico, che si attuò pienamente la promozione 
delle arti (pittura, scultura, architettura) al rango 
di artes liberales, sullo stesso piano della letteratu- 
ra e della filosofia. 

Albertinelli Mariotto (Firenze 1474-1515) pittore 
italiano. Allievo di C. Rosselli, tenne bottega 
(1493-1512) con Fra’ Bartolomeo, del quale ripre- 
se la monumentalità compositiva e i densi chiaro- 
scuri, senza rinunciare a sottili brani paesistici di 
derivazione fiamminga. Ma nelle sue opere, che 
rivelano l'adesione agli ideali cristiani della cosid- 
detta Scuola di San Marco (cerchia di pittori gra- 
vitanti attorno all'omonimo convento fiorentino), 
l'impianto classicista spesso si semplifica (con ri- 
chiami anche espliciti ai modi di Piero di Cosimo 
e del Perugino), lasciando emergere doti di gran- 
de sensibilità coloristica ( Vergine con le sante Ca- 
terina e Barbara, Milano. Mus. Poldi Pezzoli; Visi- 
tazione, 1503, Firenze, Uffizi). 

Albertolli Giocondo (Bedano, Canton Ticino. 
1742 - Milano 1839) architetto e decoratore italia- 
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Albotto Francesco (Venezia 1721-57) pittore ita- 


no. Dopo gli studi all'Accademia di Parma con 
E.-A. Petitot. e dopo aver lavorato col fratello 
GRATO alla decorazione in stucco della Villa di 
Poggio Imperiale a Firenze (1772-75). fu chiama- 
to dal Piermarini a prestare la sua opera nei più 
notevoli monumenti neoclassici lombardi (Palaz- 
zo Reale e Teatro alla Scala di Milano, Villa Rea- 
le di Monza. varie residenze private milanesi. 
Reggia di Mantova). Direttore della Scuola di Or- 
nato dell'Accademia di Brera dall'anno della sua 
fondazione al 1812, approntò per gli allievi quat- 
tro volumi di incisioni a illustrazione del suo me- 
todo didattico e dei suoi orientamenti artistici. 
Alberto Sozio (attivo nella seconda metà del sec. 
XII) pittore italiano. Sulla base del Crocifisso del 
Duomo di Spoleto, recante la data 1187 e la firma 
mutila «Alberto Sot » (per la quale si respinge o0g- 
gi il tradizionale completamento in Sotto), la criti- 
ca ha individuato la più antica personalità dell’ar- 
te umbra. A questa opera, in cui si avvertono, ac- 
canto a elementi bizantineggianti, influenze set- 
tentnonali e romane, sono legati due affreschi del- 
la chiesa spoletina dei Santi Giovanni e Paolo, da 
ascrivere alla fase iniziale dell'attività dell'artista. 
Albini Franco (Robbiate, Lecco, 1905 - Milano 
1977) architetto. urbanista, designer italiano. For- 
matosi a Milano. è stato coerente interprete del 
razionalismo italiano, assunto come metodologia 
di costruzione della forma più che in rapporto al- 
la geometria del linguaggio. Tra i primi progetti, 
gli allestimenti per la vi Triennale (Milano, 1936), 
il quartiere 1acp Fabio Filzi a Milano (1935-39, in 
collaborazione) e il Villino Pestarini a Milano 
(1938). Negli anni del dopoguerra (al 1951 risale 
l’inizio della collaborazione con Franca Helg (Mi- 
lano 1920-89), con la quale realizzò gran parte 
delle sue opere) si delinearono le principali co- 
stanti della sua ricerca: il rispetto delle tradizioni 
locali e delle preesistenze ambientali, l’interesse 
per il corretto uso di materiali e tecnologie, l’at- 
tenzione ai dettagli, il rifiuto di atteggiamenti pro- 
grammatici. Tra le numerose opere della matu- 
rità: gli Uffici inA a Parma (1950). la ristruttura- 
zione dei Musei di Palazzo Bianco a Genova 
(1950-51), l'edificio della Rinascente a Roma 
(1957-61), le stazioni della linea 1 della metropoli- 
tana di Milano (1962-64), il nuovo stabilimento 
termale a Salsomaggiore (1967-71). Attivo anche 
come urbanista — collaborò al piano regolatore di 
Reggio Emilia (1947-48) — svolse inoltre un’im- 
portante attività di designer. 

Albisola centro di produzione ceramica. A parti- 
re dal sec. xvi. vi furono attive varie fabbriche, tra 
cui i Grosso, i Corrado, i Salamone, i Pescetto 
(grandi vasi decorati in giallo. azzurro, verde), i 
Siccardi, i Seirullo (stoviglie in terra rossa smalta- 
ta). Caratteristici della produzione di A. nel sec. 
xvil i bei piatti, il cui modellato riprende gli sbalzi 
di analoghi oggetti in argento. Dagli anni Trenta 
del sec. xx. a partire dall'attività di T. Mazzotti 
(detto T. d'Albisola, proprietario di una fornace e 
artista egli stesso, d'impronta futurista), vi hanno 
operato molti protagonisti dell'avanguardia, da L. 
Fontana ce A. Sassu ad artisti spazialisti, nucleari e 
del gruppo Cobra. 


liano. Dopo aver sposato la vedova del suo mae- 
stro. il vedutista M. Marieschi. ne rilevò forse an- 
che la bottega. Ciò ha finito per produrre. fino ai 
tempi recenti. una notevole confusione tra i due 
artisti, perché l'A. seguiva il Marieschi nella scelta 
dei temi e nello stile e talvolta ne impiegò il nome 
anche per le proprie opere. Già nel 1743 ristampò 
la magnifica serie di acqueforti del celebre veduti- 
sta. pubblicata nel 1741-42. Tra le opere restituite 
all'allievo. sono dodici vedute nel Mus. di Capo- 
dimonte che mostrano un artista spesso ripetitivo 
e tendente a schematizzare le invenzioni del mae- 
stro. 

Albricci Enrico (Vilminore di Scalve. Bergamo, 
1714 - Bergamo 1775) pittore italiano. Esordì a 
Brescia come frescante e pittore di chiaroscuri 
(Biblioteca Queriniana: Santa Maria dei Miraco- 
li). Nel 1763 tornò a Bergamo per assolvere ai nu- 
merosi incarichi per le chiese del circondario e si 
dedicò sempre più intensamente alle scene di ge- 
nere, sull'esempio di F. Bocchi, creando dipinti 
affollati di nani impegnati nelle attività più strava- 
ganti (/ viaggi di Gulliver, Coll. Chiantore, Tori- 
no). 

Albright Ivan le Lorraine (North Harvey, Illinois, 
1897 - Woodstock. Vermont, 1983) pittore statu- 
nitense. La sua pittura, sviluppatasi nell’ambito 
della figurazione degli anni Trenta, si caratterizza 
per la minuziosa attenzione alla vita quotidiana, 
con esiti di un inquietante «realismo magico» 
(That which I should have done I did not do,1931- 
41, Chicago, The Art Inst.). 

Alcamene (seconda metà del sec. v a.C.) scultore 
greco. Originario di Atene o di Lemno, allievo di 
Fidia, gravitò nell'orbita del maestro ma con toni 
più sobri e contenuti, come dimostra la copia di 
un’opera sicuramente sua, l’Ermete Propileo, tro- 
vato a Pergamo (ora a Istanbul, Mus. delle Anti- 
chità) e il cui originale doveva trovarsi ad Atene 
sui Propilei. Fra le altre opere attribuitegli (Pau- 
sania), una statua di Ares, che si è creduto di iden- 
tificare in base ad alcune copie fra cui quella mol- 
to famosa del Louvre, detta Ares Borghese, e inol- 
tre il gruppo di /ti e Procne, rinvenuto sull’Acro- 
poli di Atene. 

Alciati Antonio Ambrogio (Vercelli 1878 - Mila- 
no 1929) pittore italiano. Fu allievo di C. Tallone 
all'Accademia di Brera. Paesaggista di intonazio- 
ne lirico-romantica, ebbe fama soprattutto per i 
ritratti dell’ alta società milanese, eseguiti con pié 


Villa Pirotta di Brunate (Como), e all'Accad C 
di Brera (Milano). 
Aldegrever Heinrich Sinai Ii 


Diirer, si perfezionò in incisioni 
to con motivi ornamentali, sOgga 


Aleandri ci (San 
ta, 1795 - Macerata 189] 
vorò come architetto pd 
provincia di Spoleto. NellBue opere principali 
(teatro di San Severino, 1823; teatro di Ascoli Pi- 
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ceno e sferisterio di Macerata, 1821-29; ponte di 
Ariccia, 1846-47; Teatro Nuovo di Spoleto, 1854) 
la rigorosa applicazione dei canoni neoclassici si 
arricchisce di suggestioni archeologiche. 
Alechinsky Pierre (Bruxelles 1927) pittore belga. 
Entrò a far parte del gruppo + Cobra nel 1949, 
portandovi il contributo di una pittura (definita 
«cardiogramma intelligente») fedele al moto del- 
la mano che scrive-dipinge. Stabilitosi a Parigi ne- 
gli anni Cinquanta, fu in contatto con il gruppo 
Bokuby di Ky6to, ricevendone sollecitazioni in 
senso calligrafico. Si avvicinò a J. Pollock con la 
estualità del periodo successivo. 

leijadinho + Lisboa, Antonio Francisco. 
Aleman Rodrigo (notizie fine sec. xv-1512) scul- 
tore spagnolo di origine tedesca. Tra i numerosi 
stalli da lui scolpiti, spiccano quelli del coro del 
Duomo di Toledo (1489-95): essi raffigurano, en- 
tro ricchissime cornici gotiche, episodi dell’epo- 
pea di Granada, in un concitato racconto che si fa 
puntuale cronaca di eventi contemporanei. 
Aleni Tommaso detto il Fadino (Cremona, noti- 
zie 1500-26) pittore italiano. Nelle poche opere 
firmate o documentate, tutte conservate a Cre- 
mona (Madonna e santi francescani, 1500, e Ma- 
donna adorante il Bambino fra santi, 1515, en- 
trambe al Mus. Civ.; Ultima Cena, 1507, affresco 
nel refettorio di San Sigismondo), mostra persi- 
stenti legami con la cultura dei pittori lombardi 
del tardo Quattrocento, sia nel rigore del taglio 
prospettico che nel delicato cromatismo, ma an- 
che un graduale aggiornamento su modelli emi- 
liani e perugineschi e strette tangenze con le coe- 
ve esperienze di Galeazzo Campi. 
Aleotti Giovanni Battista, detto l’Argenta (Ar- 
genta, Ferrara, 1546 - Ferrara 1636) architetto ita- 
liano. Di formazione palladiana, è noto come co- 
struttore di teatri che innovano lo schema classico 
attraverso l’allungamento della cavea e l’introdu- 
zione dell'arcoscenico e di gallerie ad arcate al di 
sopra delle gradinate (Teatro della Sala Grande a 
Ferrara, 1612, distrutto; Teatro Farnese nel Palaz- 
zo della Pilotta a Parma, 1618-19, ricostruito) e 
come creatore di scene e macchine teatrali, non- 
ché di apparati per tornei cavallereschi. Fra il 
1594 e il 1600 curò per i Bentivoglio il rinnova- 
mento urbanistico di Gualtieri (Reggio Emilia), 
progettando il grandioso palazzo feudale. 
alessandrina, arte + ellenistica, arte. 
Alessandro di Abingdon (notizie dal 1290) al 
1317) scultore inglese. Con Guglielmo Torel e 
Guglielmo d'Irlanda fu uno dei protagonisti della 
scultura inglese della fine del sec. xI11. Restano di 
lui tre statue raffiguranti la regina E/eonora di Ca- 
stiglia (1291-94 ca) eseguite per una delle dodici 
croci monumentali erette dopo la morte della so- 
vrana sulla strada tra Harby e Westminster (Lon- 
dra, Victoria and Albert Mus.): opere di grande 
eleganza, in cui la sinuosità delle pose e degli an- 
damenti dei panneggi si associa a un’aristocratica 
idealizzazione delle fisionomie. Per affinità stili- 
stiche gli sono attribuite le tombe di Aveline di 
Lancaster (m. 1273) e di Edmondo Crouchback 
(m. 1296) nell'abbazia di Westminster. 

Alessi Galeazzo (Perugia 1512-72) architetto ita- 


liano. Educatosi a Perugia, passò nel 1536 a Ro- 
ma, dove studiò le opere di Bramante e di Anto- 
nio da Sangallo il Giovane. Rientrato a Perugia, 
subentrò (1542) al Sangallo nei lavori della Roc- 
ca. Nel 1548 si trasferì a Genova, dove lavorò per 
la famiglia Sauli alla costruzione della Basilica di 
Santa Maria di Carignano che riprende, nella 
pianta a croce greca, i tipi bramanteschi di San 
Pietro. A partire dal 1550 partecipò all’elabora- 
zione dei progetti per l'apertura della Strada Nuo- 
va (oggi via Garibaldi) e costruì le ville Cambiaso 
e Sauli, le cui soluzioni furono di fondamentale 
importanza per il rinnovamento urbanistico e ar- 
chitettonico (oltre che paesaggistico) di Genova. 
Dal 1553 soggiornò saltuariamente anche a Mila- 
no, impegnato nella costruzione di Palazzo Mari- 
no, della chiesa di San Barnaba e nella progetta- 
zione della facciata di Santa Maria presso San 
Celso. Negli ultimi anni di vita fece ritorno in 
Umbria dove partecipò, fra l’altro, alla costruzio- 
ne della Basilica di Santa Maria degli Angeli ( As- 
sisi). Notevole fu l’influsso esercitato dall'A. sul- 
l’ambiente genovese, nel quale egli introdusse le 
forme articolate e plastiche del Cinquecento ro- 
mano e rilevanti giochi chiaroscurali. Nelle opere 
milanesi giunse a elaborare una sintassi architet- 
tonica in cui gli elementi strutturali e quelli deco- 
rativi, componendosi in maniera assai complessa, 
assumono pari valore. 

aletta parte del pilastro quadrangolare di soste- 
gno dell'arco. 

Alfani Domenico (Perugia 1480 ca - dopo il 1553) 
pittore italiano. Agente di Raffaello a Perugia, si 
Ispirò a suoi disegni e dipinti in pale d’altare per 
chiese di Perugia (ora nella Gall. Naz. del’Um- 
bria), subendo poi l’influsso del primo manierismo 
fiorentino (Fra’ Bartolomeo, Rosso Fiorentino). 
Alfano da Termoli (attivo nella prima metà del 
sec. xII1) scultore italiano. Fu uno dei massimi 
esponenti della scultura d’età federiciana nell’Ita- 
lia meridionale. Gli si deve il ciborio dell’altare 
maggiore del Duomo di Bari (1228-33), smem- 
brato nel sec. xvIl e ricomposto verso il 1950) solo 
con alcune parti originarie, tutte di altissima qua- 
lità, specie le figurazioni dei capitelli, affini a quel- 
le delle membrature architettoniche del castello 
di Lagopesole e di Castel del Monte. 

Alfieri Benedetto (Roma 1696 - Torino 1767) ar- 
chitetto italiano. Di nobile famiglia astigiana (era 
zio di Vittorio A.), fu primo architetto civile della 
corte sabauda. A Torino decorò il Palazzo Reale 
e il Palazzo Caraglio, opere in cui, ispirandosi al 
rococò francese, impiegò grandi specchi e una mi- 
surata ornamentazione delle pareti. I capolavori 
architettonici di A., sensibile alla lezione di F. Ju- 
varra e orientato verso uno stile di grande auste- 
rità, sono il Duomo di Carignano, iniziato nel 
1757. e la facciata del Duomo di Vercelli. 

Algardi Alessandro (Bologna 1595 - Roma 1654) 
scultore italiano. Di fondamentale importanza 
per il determinarsi dei suoi onentamenti stilistici e 
culturali furono dapprima l’alunnato presso L. 
Carracci, poi il soggiorno (dal 1622 ca) presso i 
Gonzaga a Mantova, infine (e soprattutto) l’atti- 
vità di restauro e libera integrazione dei marmi 
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antichi del cardinal Ludovisi, che nel 1625 l'aveva 
chiamato presso di sé a Roma. Dalle statue in 
stucco di San Giovanni Evangelista e della Mad- 
dalena per San Silvestro al Quirinale (1628-29) al 
San Filippo Neri e l'angelo per Santa Maria in 
Vallicella (1640), alla Decollazione di san Paolo 
per la chiesa bolognese di San Paolo Maggiore 
(1641-47), commissionata dal cardinale Bernardi- 
no Spada, e alle imprese monumentali che gli 
vennero affidate al tempo del pontificato di Inno- 
cenzo x Pamphili (il Monumento a Leone xi, 
1634-52, e la pala marmorea con l’/ncontro di At- 
tla e Leone Magno, 1646-53, entrambi per San 
Pietro; la statua bronzea di /nnocenzo x per il Pa- 
lazzo dei Conservatori, 1650) A., pur sensibile al- 
l'influsso dell’arte berniniana e dei dipinti di Pie- 
tro da Cortona, si ispirò principalmente agli idea- 
li di classica compostezza e di equilibrio composi- 
tivo delle opere del Domenichino, di G. Reni, di 
N. Poussin, con un'estrema sottigliezza ed elegan- 
za di particolari, evidenti nelle decorazioni a stuc- 
chi per la Villa di Belrespiro (o Pamphili) sul Gia- 
nicolo e nei numerosi splendidi ritratti. In questi 
ultimi A. si distaccò dalla esuberanza vitalistica 
del Bernini per una rappresentazione più pacata, 
contenuta, meditativa dei caratteri fisici e psicolo- 
gici dei personaggi: busti di Laudivio Zacchia 
(Berlino, Staatl. Mus.), Giovanni Garzia Millini 
(Roma, Santa Maria del Popolo), Olimpia 
Pamphili (Roma, Gall. Doria Pamphili). Sulla ba- 
se dei modelli realizzati dal maestro in terracotta, 
la bottega fuse bronzetti noti in varie repliche 
(Battesimo di Cristo, Madonna col Bambino), 
spesso di altissima qualità formale. Notevole fu 
pure l’attività grafica di A., anche per oggetti de- 
corativi e liturgici in metallo o argento. Conside- 
rato già dai contemporanei il campione del «de- 
coro» classico nella scultura del Seicento, ebbe 
numerosi allievi e imitatori, che portarono a gran- 
de fortuna nel Sei e nel Settecento la tipologia, da 
lui inaugurata, della pala marmorea. 

Algarotti Francesco (Venezia 1712 - Pisa 1764) 
letterato italiano. Intellettuale di vocazione co- 
smopolita, instancabile viaggiatore, collezionista 
raffinato, fu saggista piacevole e spigliato, elegan- 
te divulgatore delle teorie newtoniane, critico let- 
terario e musicale di notevole acutezza. | suoi sag- 
gi sulle arti, specialmente quelli Sopra l'architettu- 
ra (1753) e Sopra la pittura (1762), stesi in forma 
chiara e brillante, dimostrano una cultura assai 
aggiornata e una vivace apertura a tutti i problemi 
dell'illuminismo. La sua impostazione antibaroc- 
ca e classicistica alimentò in Venezia il culto del 
Palladio, elaborato da A. anche sulla base di una 
conoscenza diretta del palladianesimo inglese. 
Giudizi acuti c liberi da preconcetti accademici si 
rintracciano anche nelle Lettere sopra la pittura. 
Aliense Antonio Vassilacchi detto (Milo 1556 - 
Venezia 1629) pittore italiano d'origine greca. Al- 
lievo del Veronese e più tardi seguace c collabo- 
ratore del Tintoretto, dipinse (con gusto per im- 
magini grandiose e retoriche) numerose pale d'al- 
tare per chiese veneziane e tele per la Basilica di 
San Pietro a Perugia. Preparò inoltre cartoni per i 
mosaici della Basilica di San Marco e partecipò 


alla decorazione del Palazzo Ducale a Venezia. 
alignement + megalite. 

Alinari famiglia di fotografi attiva a Firenze dal 
1850. La loro attività prese avvio quando LEOPOL- 
bO (1832-65) aprì un piccolo studio fotografico 
con l'intento di dedicarsi soprattutto a riproduzio- 
ni di opere d’arte, molto richieste dai turisti. Visto 
il successo dell’iniziativa, Leopoldo, che nel frat- 
tempo aveva cominciato a dedicarsi anche al ri- 
tratto, chiamò a lavorare con sé i fratelli GIUSEPPE 
e ROMUALDO. Estesasi la loro fama, gli A. ebbero 
fra i clienti anche il principe Alberto d’Inghilterra, 
che ordinò la riproduzione di disegni conservati 
agli Uffizi e alle Gall. dell’Acc. di Venezia. Per il 
duca di Luynes gli A. riprodussero gli affreschi di 
Santa Croce e il soffitto della Cappella Sistina. 
Queste ultime riproduzioni (realizzate su lastre di 
cm 1 15x85) sono un esempio di perfezione tecni- 
ca nell’uso del mezzo fotografico. Nel 1889 Ro- 
mualdo e Giuseppe A. furono tra i promotori del- 
la costituzione della sF1 (Società Fotografica Ita- 
liana). Il loro successore, vitToRIO (1859-1932) 
persona colta, buon conoscitore della storia del- 
l’arte, amico di G. Fattori, S. Lega, T. Signorini, 
diede un ulteriore impulso alla casa incrementan- 
done soprattutto l’attività editoriale. Con il ritiro 
di Vittorio (1921) l'azienda fu ceduta a una so- 
cietà anonima. Negli studi di posa degli A. è pas- 
sata tutta la classe politica e intellettuale dell'Italia 
risorgimentale e umbertina, da Garibaldi alla fa- 
miglia reale, da Mazzini a Carducci, da Fattori a 
Vieusseux. In trenta cataloghi sono elencate mi- 
gliaia di opere d’arte, mentre nell’archivio sono 
custodite più di 70.000 lastre. Le campagne di do- 
cumentazione sul paesaggio agrario e urbano e 
sul lavoro in Italia costituiscono un archivio inso- 
stituibile dal punto di vista storico. La qualità dei 
negativi (mai inferiori al formato 18x24) è sem- 
pre altissima. Gli A. non cedettero mai al pittori- 
cismo e al bozzettismo che caratterizzano le im- 
magini di molti fotografi loro contemporanei, 
condividendo invece la visione positivistica della 
fotografia come strumento di documentazione ar- 
tistica e scientifica. 

allée couverte — megalite. 

Allegri Antonio + Correggio. 

Allori Alessandro (Firenze 1535-1607) pittore ita- 
liano. Allievo e amico del Bronzino, conciliò il ri- 
gore e la purezza formale del maestro con un gu- 
sto amplificatorio di derivazione michelangiole- 
sca recuperando i ritmati moduli di Raffaello e di 
Andrea del Sarto. Dopo aver eseguito la Pesca 
delle perle e l Convito di Cleopatra per lo studio- 
lo di Francesco 1 in Palazzo Vecchio (1570-71), ot- 
tenne importanti commissioni dalla corte medi- 
cea, e decorò fra l’altro il salone della villa di Pog- 
gio a Caiano (1579-82) e i soffitti del primo corri- 
doio e delle salette adiacenti degli Uffizi (intorno 
al 1581). Nella ricca produzione di tele e affreschi 
per le chiese fiorentine (Cristo deposto, 1578, 
Sant'Egidio: Natività della Vergine, 1602, Santissi- 
ma Annunziata), introdusse brani di misurato na- 
turalismo che risentono delle coeve soluzioni di 
Santi di Tito. 

Allori Cristofano (Firenze 1577-1621) pittore ita- 
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liano. Figlio e allievo di Alessandro, seguì, dopo il 
1600, i modi del Cigoli, del Passignano e di G. Pa- 
gani, dai quali fu avviato allo studio del colore dei 
veneti e delle opere del Correggio (Beato Manet- 
to che risana uno storpio muto, 1602, Firenze, San- 
tissima Annunziata; Adorazione dei Magi, Firen- 
ze, Gall. Palatina di Palazzo Pitti). Le opere po- 
steriori al 1610 (Giuditta, Maddalena, San Gio- 
vanni Battista, Ospitalità di san Giuliano, tutte al- 
la Gall. Palatina di Palazzo Pitti) mostrano un più 
marcato orientamento classicista, derivato dallo 
studio di G. Reni. 

all over (ingl., letteralmente «dappertutto») ter- 
mine indicante procedimenti pittorici che coinvol- 
gono uniformemente tutta la superficie della tela, 
sulla quale risulta così impossibile distinguere fra 
bordi e centro. Trova larga applicazione nelle va- 
rie componenti dell’espressionismo astratto (dai 
dripping di J. Pollock alla color field painting di 
M. Rothko, alla «scrittura bianca» di M. Tobey), 
ma anche nei monocromi di P. Manzoni e di Y. 
Klein. 

Allston Washington (Waccamaw, South Caroli- 
na, 1779 - Cambridge, Massachusetts, 1843) pitto- 
re e scrittore statunitense. Allievo a Londra (1801- 
04) di B. West, completò la sua formazione a Pari- 
gi e a Roma (1805-08), dove conobbe B. Thor- 
valdsen, W. Irving, S.T. Coleridge. Artista accla- 
mato per i ritratti e le tele di soggetto biblico, ri- 
velò la sua vena romantica soprattutto nella pittu- 
ra di paesaggio, in cui si colgono echi di J. Turner e 
J. Martin (Figura tragica in catene, 1800 ca, Ando- 
ver, Phillips Ac.; Temporale sul lago, 1804 e Pae- 
saggio lunare, 1819, Boston, Mus. of Fine Arts). 
Alma-Tadema Laurens (Dronrijp, Frisia, 1836 - 
Wiesbaden, Assia, 1912) pittore di origine olan- 
dese. Dopo gli studi all’ Accademia di Anversa si 
trasferì in Inghilterra, dove divenne uno dei pitto- 
ri più in voga del tardo periodo vittoriano (mem- 
bro della Royal Academy, venne nominato baro- 
netto nel 1899). | suoi ritratti e le sue tele di sog- 
getto egizio, greco, romano, si ispirano a un classi- 
cismo di maniera, polito nel disegno e nei tenui 
colori, accurato nella ricostruzione archeologica. 
Eseguì illustrazioni per la Bibbia di Amsterdam 
(con E. Burne-Jones e altri) e per opere di M. 
Maeterlinck. 

Almquist Osvald (Trankil 1884 - Stoccolma 1950) 
architetto e designer svedese. Fra le sue opere, 
non numerose, si possono ricordare le centrali 
elettriche di Forshuvudforsen (1920), Hammarfor- 
sen e Krangforsen (1926) in Svezia e di Perak 
(1926) in Malesia. La sua personalità è caratteriz- 
zata, in opposizione al neoclassicismo accademi- 
co, da un approccio razionalista che procede per 
successive semplificazioni espressive e lo pone tra 
i pionieri del Movimento moderno in Svezia. 
Aloisio Nuovo (notizie 1499-1531) architetto ita- 
liano attivo in Russia (dove è noto come Alevis 
Novyj). Conciliando i modi dell’architettura rina- 
scimentale italiana con quelli della tradizione bi- 
zantina, edificò a Mosca, tra il 1504 e il 1509, la 
Cattedrale dell’Arcangelo Michele e altre chiese; 
probabilmente portò a termine il palazzo ducale 
del Cremlino iniziato da Aloisio da Carcano. Va 


forse identificato con Alvise Lamberti di Monta- 
gnana. 

Alpais (attivo nella seconda metà del sec. xI1) 
orafo limosino. E l’autore di una pisside in rame 
dorato, smalti champlevé e gemme della fine del 
sec. xIl proveniente dall’abbazia di Saint-Pierre- 
de-Montmajour presso Arles (Parigi, Louvre) che 
per l’equilibrio dell'impianto, la ricchezza icono- 
grafica e la finezza d’esecuzione è considerata uno 
dei capolavori dell’oreficeria limosina. Per iden- 
tità di stile ed esecuzione gli sono attribuite anche 
una pisside del Mus. di Arti Decorative di Barcel- 
lona e due coperte di Evangeliario (coll. priv.). 
Alpers Leontief Svetlana (Cambridge, Massa- 
chusetts, 1936) storica dell’arte statunitense. Allie- 
va di E. Gombrich, ha principalmente insegnato 
presso la University of California di Berkeley. I 
suoi studi sull’arte nordeuropea hanno imposto un 
nuovo approccio alla questione dei rapporti fra 
rappresentazione artistica e scienza nell’arte olan- 
dese (L'arte del descrivere. Scienza e pittura nel 
Seicento, 1983) e alla riflessione sulla pratica degli 
artisti (L'impresa di Rembrandt: la bottega e il mer- 
cato, 1988; Il fare di Rubens, 1995). In collabora- 
zione con M. Baxandall, si è anche occupata di ar- 
te italiana (Tiepolo e l'intelligenza pittorica, 1994). 
Alsloot Denys van + Van Alsloot, Denys. 

Altai, arte dell’ arte di tribù nomadi, sviluppatasi 
nell’A. Vasta regione montuosa dell'Asia centra- 
le, compresa a nord e a est tra il bassopiano sibe- 
riano e l’altopiano mongolo, a sud e a ovest tra 
l’avvallamento dello Zaison, della Zungaria e la 
steppa dei Chirghisi, fu abitata nei secc. 1x e vili 
a.C. da tribù nomadi dedite alla pastorizia e all’al- 
levamento dei cavalli. In seguito queste tribù si 
unirono intorno alle famiglie più potenti. La cul- 
tura altaica appare generalmente omogenea per i 
frequenti rapporti che univano le tribù della re- 
gione in un unico indirizzo economico. Tuttavia le 
manifestazioni artistiche assumono caratteri pe- 
culiari a seconda che si ispirino al mondo cinese, a 
quello iranico, a quello greco o all’arte dell'Asia 
anteriore. L'arte delle tribù dell’Altai è testimo- 
niata dai ricchissimi corredi funebri (oggetti di 
metallo, in pietra, in legno, in corno, abiti di pel- 
liccia 0 di pelle, tappeti e finimenti per cavalli), 
posti nei kurgan, fosse scavate nel terreno e riser- 
vate nella parte meridionale a sepolture umane e 
in quella settentrionale alla sepoltura dei cavalli. 
1] sarcofago che conteneva il defunto era general- 
mente di legno intagliato e decorato finemente. I 
motivi figurativi cui si ispiravano le tribù dell'Al- 
tai si possono riportare al concetto, relativamente 
unitario, ma complesso quanto a genesi e apporti, 
dello «stile animalistico». Gli animali raffigurati 
appartengono alla fauna locale o sono creazioni 
fantastiche, simboli delle varie stirpi. La tecnica 
usata è varia: la figurazione degli animali può es- 
sere a intaglio in legno e in osso, a scultura nel le- 
gno in basso o altorilievo, a tutto tondo, a ritaglio 
nel cuoio. Si veda anche + steppe, arte delle. 
Altamura Francesco Saverio (Foggia 1826 - Na- 
poli 1897) pittore italiano. Allievo con D. Morelli 
dell'Accademia di Napoli. nel 1848 dovette lascia- 
re la città per aver partecipato ai moti rivoluzio- 
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nari e si rifugiò a Firenze (1850) dove visse in con- 
tatto con i macchiaioli toscani. Nel 1855 compì un 
viaggio a Parigi dal quale tornò entusiasta degli 
ariosi effetti di luce della pittura dei barbizonmiers 
e della poetica della «macchia». Successivamente 
dipinse quadri storici ispirati da nobile eloquenza 
romantica, enfatizzata dai contatti con J. Benham 
Hay, pittrice inglese soggiornante in Italia, allieva 
e amica di J. Ruskin e F. Leighton (/ funerali di 
Buondelmonte de’ Buondelmonti, 1860, Roma, 
Gall. Naz. d'Arte Mod.; Trionfo di Mario sui 
Cimbri. 1861. Firenze, Gall. Palatina di Palazzo 
Pitti). L’attrazione per i moduli compositivi pre- 
raffaelliti si accentuò nell'ultima parte della sua 
attività. Dopo l'Unità d'Italia riprese più assidui 
rapporti con Napoli, dove partecipò alle promo- 
trici cittadine, e con la Puglia, dedicandosi anche a 
soggetti religiosi per chiese e conventi. 

Altan Francesco Tullio-Altan detto (Treviso 
1942) disegnatore e illustratore italiano. La sua at- 
tività si è sviluppata su due filoni paralleli: da un 
lato le vignette satiriche, di cui è protagonista l’o- 
peraio-filosofo Cipputi; dall’altro le storie lunghe 
a fumetti (Friz Melone, 1978: Ada, Colomho, 
1979), caratterizzate da uno stile basato sull'uso 
dinamico e «sporco» del chiaroscuro, da contorni 
spigolosi e, sotto il profilo narrativo, da didascalie 
usate come ironico contrappunto alla vicenda, 
quasi cinematografica «voce fuori campo». Dagli 
anni Ottanta si è dedicato soprattutto alle storie 
per bambini della Pimpa, personaggio apparso 
nel 1975 sul «Corriere dei Piccoli». Dal 1974 col- 
labora alla rivista «Linus». 

altana loggetta o terrazza coperta sopraelevata ri- 
spetto al tetto di un edificio; acquistò una precisa 
caratterizzazione soprattutto in età barocca. 
altare elemento cultuale consistente generalmen- 
te in una superficie piana o in una tavola soprae- 
levata su cui si celebrano riti sacrificali, di offerta, 
di purificazione. Nelle civiltà classiche, dalla for- 
ma arcaica elementare di a.-focolare domestico si 
sviluppò gradualmente il focolare pubblico, situa- 
to in un tempio (1hé/os in Grecia, aedes Vestace a 
Roma) di pianta circolare; tale simbolismo geo- 
metrico si ritrova in Cina, a Pechino, nei grandia. 
del Cielo (circolare) e della terra (quadrato). Ol- 
tre al focolare, nella civiltà greca e romana ebbe 
grande importanza l’a. per i sacrifici pubblici, po- 
sto davanti al tempio; costruito inizialmente con 
pietre squadrate, divenne nel tempo sempre più 
ricco di decorazioni e assunse talvolta nella parte 
superiore la forma di un capitello. L’età ellenistica 
vide sorgere a. di carattere monumentale (l’Ara 
Pacis Augustae a Roma, l'a. di Zeus a Pergamo 
con gradinate e colonnato). Nel cristianesimo del- 
le origini l'a. era una semplice tavola o mensa. So- 
lo nel sec. iv si vennero fissando 1 quattro tipi fon- 
damentali di a. cristiano: a mensa (costituito da 
una lastra di marmo poggiante su uno o più soste- 
gni); a cofano (poggiato su un cassone decorato); 
a blocco (in genere addossato a una parete); la. 
sarcofago (posto sulle reliquie di un martire). Dal 
sec. v si ebbero più a. in una chiesa. Il medioevo 
offre esempi di a. rivestiti di metalli preziosi: fa- 
moso quello di Sant'Ambrogio a Milano, opera 


20) 


dell’orafo Vuolvinio (sec. ix). Talora il rivesti- 
mento era limitato alla sola facciata anteriore (+ 
paliotto). Col tempo l’a. divenne sempre più im- 
ponente: già in epoca costantiniana era sormonta- 
to dal + ciborio, da cui si svilupperà poi il baldac- 
chino barocco, con le sue forme sontuose e movi- 
mentate. Dal sec. xiv si diffuse l’uso di porre die- 
tro alla mensa una + pala, dipinta o più raramen- 
te scolpita, raffigurante la Vergine o il santo al 
quale l’a. era dedicato: da quest’uso e da quello di 
decorare la parte superiore della parete a cui l'a. 
veniva addossato, si sviluppò il retroaltare (+ re- 
tablo). In epoca rinascimentale, e ancor più con il 
barocco, l’a. si arricchì di rivestimenti scultorei, 
spesso dovuti a grandi artisti del tempo (a. in 
bronzo di Donatello nella Basilica del Santo a Pa- 
dova), e venne inserito in grandi cornici architet- 
toniche di marmo, legno o stucchi, plasticamente 
modellate. 

Altdorfer Albrecht (?, 1480 ca - Ratisbona 1538) 
pittore, incisore e architetto tedesco. Figlio del 
miniatore Ulrich A., nel 1505 ottenne la cittadi- 
nanza di Ratisbona e vi trascorse la vita in condi- 
zioni di agiatezza, chiamato a più riprese a rico- 
prire importanti cariche pubbliche. Già le sue pri- 
me opere manifestano contatti con la cultura figu- 
rativa della regione alpino-danubiana, e un suo 
viaggio lungo il Danubio nel 1511 è documentato 
da disegni di paesaggio. Il paesaggio puro, inteso 
come rappresentazione di una natura selvaggia e 
misteriosa, divenne protagonista assoluto in di- 
pinti di piccolo formato come il San Giorgio e la 
Veduta del Danubio presso Ratisbona dell’Alte 
Pin. di Monaco o il Paesaggio con ponte della Nat. 
Gall. di Londra. Nelle opere di maggior formato e 
di impianto monumentale, come la Croci fissione 
della Gemaldegal. di Kassel, A. si accostò a mo- 
delli di A. Diirer; ma fu soprattutto la complessità 
di strutturazione spaziale dei dipinti di M. Pacher 
che lo attrasse e lo spinse a ricercare audaci e fan- 
tastiche ambientazioni architettoniche, in interni 
o in esterni, in opere come la Natività della Vergi- 
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«Crocifissione» (part., 1510): olio su tela, cm 102x116. 
Kassel, Gemiildegalerie. 


Alvarez Bravo 


Altichiero da Zevio 


«Croci fissione»: particolare degli affreschi (1379-84) 
nell'Oratorio di San Giorgio a Padova. 


ne o la Storia di Susanna (Monaco, Alte Pin.).I 
dipinti a cui A. deve principalmente la sua fama 
sono tuttavia il polittico dell’abbazia di Sankt Flo- 
rian, del 1509-19 (in parte in loco e in parte smem- 
brato tra il Germanisches Mus. di Norimberga, gli 
Uffizi a Firenze, il Kunsthistorisches Mus. di 
Vienna e altre collezioni), notevole per il rotto lu- 
minismo che sottolinea brani di vivida espressi- 
vità, e La battaglia di Isso* (Monaco, Alte Pin.), 
straordinaria visione di una regione sterminata, 
disseminata di monti, colline e fiumi, villaggi e ca- 
stelli, brulicante di innumerevoli figurine di com- 
battenti, sotto un cielo vasto e livido, percorso da 
nubi tempestose che sembrano trasformare l’e- 
vento storico in contrasto di forze della natura. 
Nel 1528, per dipingere La battaglia di [sso per 
Guglielmo di Baviera, A. rifiutò la carica di bor- 
gomastro di Ratisbona; ma negli anni seguenti fu 
sempre più impegnato nel governo cittadino, e 
nella carica di architetto della città. Tra gli ultimi 
dipinti sono Lot e le figlie (1537, Vienna, Kunsthi- 
storisches Mus.) e gli interessanti frammenti di af- 
fresco della decorazione prospettico-illusionistica 
del bagno vescovile di Ratisbona. 

Altichiero da Zevio (Verona, notizie dal 1369 al 
1384) pittore italiano. E stato per molto tempo 
una delle personalità più discusse del Trecento, 
soprattutto per le difficoltà di distinguere la sua 
opera da quella dei collaboratori, principalmente 
Jacopo Avanzi. Una delle prime opere certe del 
suo catalogo è l’affresco con la Famiglia Cavalli 
presentata alla Vergine (Verona, Santa Anasta- 
sia), databile al 1369 ca. Trasferitosi a Padova, vi 
realizzò un perduto ciclo di Uomini illustri nel Pa- 
lazzo dei Carraresi (1371), seguito nel 1376-79 
dalla decorazione della Cappella di San Felice 
nella Basilica del Santo, dove fu affiancato dal- 


l'A vanzi, cui vanno riferiti gli affreschi della volta 
e cinque delle otto Storie di san Giacomo nelle lu- 
nette, mentre spetta ad A. il resto della decora- 
zione, in particolare la Battaglia di Clavigo e la 
grandiosa Crociftssione sulla parete di fondo. Tra 
il 1379 e il 1384 eseguì infine gli affreschi dell’O- 
ratorio di San Giorgio sul sagrato della stessa Ba- 
silica, la sua opera più ampia e matura, con Storie 
dell'infanzia di Cristo, di santa Caterina, di santa 
Lucia e di san Giorgio, e con una Crocifissione 
sulla parete presbiteriale. Partito da posizioni to- 
scaneggianti, con influssi di Giotto e di Giusto de’ 
Menabuoi, nella sua produzione matura A. rea- 
lizzò un'originale fusione tra spazialità toscana e 
senso padano della realtà, distinguendosi per il 
personalissimo senso dello spazio profondo e abi- 
tabile, la coerenza e la grandiosità delle ambien- 
tazioni architettoniche, il colorito morbido, soffu- 
so di luce, il linguaggio solenne dal ritmo pausato 
e ampio in cui si riassorbono le pur vive notazioni 
realistiche. 

Alt'man Nathan Isaevié ( Vinnitsa, Ucraina, 1889 - 
Leningrado 1970) pittore e scultore russo. Studiò 
all'Istituto d’arte di Odessa e nel 1910-11 fre- 
quentò l'Accademia russa a Parigi (dove lavorò 
ancora nel 1928-35). Partecipò alle esperienze del- 
l'avanguardia russa negli anni Dieci e Venti, svi- 
luppando la lezione cubista (Collage, 1920), San 
Pietroburgo, Mus. Russo) nelle opposte direzioni 
di un formalismo affine a quello di V.E. Tatlin e di 
L.A. Puni (Petrokommuna, 1921, San Pietrobur- 
go, Mus. Russo) e di un attento realismo (Ritratto 
di Lenin, bronzo, 1920, Mosca, Gall. Tretjakov). 
Fu autore anche di disegni per scene teatrali. 
Altomonte famiglia di pittori italiani. MARTINe 
(Napoli 1657 - Vienna 1745), formatosi a Roma 
tra 11 1673 e il 1678, divenne nel 1684 pittore di 
corte in Polonia e successivamente (1703) entrò al 
servizio della famiglia imperiale austriaca (deco- 
razione del Palazzo Mirabell a Salisburgo), ese- 
guendo anche pale e affreschi per conventi e 
diffondendo (in una accezione facile e brillante) il 
gusto barocco italiano nel nord. Il figlio BARTEeLe- 
MmE@ (Varsavia 1702 - Sankt Florian, Linz, 1783) 
operò prevalentemente in A ustria anche in colla- 
borazione col padre (affreschi nel convento di 
Sankt Florian), accostandosi al gusto rococò di 
Rottmayr. ANDREA (?, 1699 - Vienna 1780) attivo 
in Austria come progettista, disegnatore e inciso- 
re, è forse identificabile con uno dei figli di Marti- 
no. Eseguì progetti architettonici per i principi 
Schwarzenberg; dal 1763 fu al servizio di Maria 
Teresa quale disegnatore teatrale e ingegnere. 
altorilievo + rilievo. 

Alunno + Niccolò di Liberatore. 

Alvarez Bravo Manuel (Città del Messico 1902) 
fotografo messicano. Cominciò a occuparsi di fo- 
tografia nel 1925 come dilettante, dopo aver stu- 
diato pittura presso |’ Accademia nazionale di bel- 
le arti di Città del Messico. Pubblicò le prime foto- 
grafie nel 1930 in Usi e costumi messicani sosti- 
tuendo T. Modotti, espulsa dal paese: seguiva allo- 
ra uno stile oggettivo, ma sviluppava contempora- 
neamente ricerche di tipo astratto. Vicino all'arte 
indigena messicana e alla pittura muralista di D. 
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Rivera, D.A. Siqueiros e J.C. Orozco, realizzò sia 
reportages sia fotografie di nudo, di paesaggio e di 
dettagli urbani (suggestionato, per questi ultimi, 
dal lavoro di E. Atget). In contatto con A. Breton 
alla fine degli anni Trenta a Città del Messico, pub- 
blicò anche sulla rivista surrealista «Minotaure». _ 
Alviani Getulio (Udine 1939) artista italiano. E 
stato tra gli esponenti più rappresentativi dell’arte 
programmata e delle ricerche ottico-cinetiche dei 
primi anni Sessanta. Tipiche le sue superfici in al- 
luminio fresato a texture vibratile, caratterizzate 
da trasparenze ed effetti caleidoscopici mutevoli 
in relazione all'angolo visuale e all'incidenza della 
luce, rigorosamente progettate e ripetibili in serie. 
La sua ricerca strutturale ha trovato sviluppi anche 
nella grafica, nella progettazione di tessuti op (per 
la stilista G. Marucell) e nella ideazione di envi- 
ronments legati alla percezione visiva del fruitore. 
Dagli anni Settanta si è occupato di fenomenolo- 
gie cromatiche e della realizzazione di strutture tri- 
dimensionali a partire da formule matematiche. 
alzato + prospetto. 

Amadeo Giovanni Antonio (Pavia 1447 ca - Mi- 
lano 1522) architetto e scultore italiano. Attivo al- 
la Certosa di Pavia in associazione con G.A. Piat- 
ti e altri scultori (porta del chiostro piccolo, 1466- 
69. sculture della facciata, con i Mantegazza, 
1474), lavorò poi al Duomo di Milano (di cui di- 
venne, dal 1481, l'architetto), alla Cappella Col- 
leoni di Bergamo (1470-76 ca) e, dal 1478, a rilievi 
per due arche smembrate, ora riunite nel Duomo 
di Cremona (quella dei Martiri Persiani, in colla- 
borazione con il Piatti, e quella di sant Arealdo, 
1484), e all'arca di san Lanfranco (1498-1508) nel- 
l'omonima chiesa di Pavia. Dal 1490 fu attivo pre- 
valentemente in campo architettonico: Certosa di 
Pavia (facciata, iniziata con A. Briosco, 1491), 


Giovanni Antonio Amadeo 
Facciata della Cappella Colleoni (1470-76 ca) a Bergamo. 
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Santuario di Saronno (tiburio, 1505), Santa Maria 
alla Fontana di Milano (1508), Incoronata di Lodi 
(coronamento, 1513). Nella Cappella Colleoni, la 
sua opera più nota, la struttura e i moduli rinasci- 
mentali dello schema a pianta centrale sono quasi 
annullati dalla ricchissima decorazione scultorea 
e policroma della facciata: soluzione che già defi- 
nisce la personalità artistica di A., il quale assimilò 
la cultura fiorentina interpretandola secondo un 
vivace decorativismo di gusto lombardo. La fac- 
ciata della Certosa di Pavia fu così concepita come 
pura intelaiatura in cui articolare variazioni cro- 
matiche e decorative, e il tiburio del Santuario di 
Saronno come una successione ritmica di bifore. 
Anche come scultore A. adeguò le forme toscane 
alla tradizione dei Mantegazza e dei lombardi, ora 
risolvendo il virtuosismo in eleganza e misura 
compositiva (monumento funebre a Medea Col- 
leoni, Cappella Colleoni) ora ricercando una di- 
mensione narrativa vivacemente naturalistica en- 
tro serrate quinte prospettiche (rilievo con la Ca- 
rità di sant’Imerio, Cremona, Duomo). 

Amalteo Pomponio (Motta di Livenza, Treviso, 
1505 - San Vito al Tagliamento, Pordenone, 1588) 
pittore italiano. Allievo e imitatore del Pordeno- 
ne, operò in Friuli come pittore di pale d'altare 
(tre tele in Santa Maria dei Battuti a San Vito: Sa- 
cra Famiglia e San Cristoforo a Portogruaro, chie- 
sa del Seminario) e soprattutto di cicli ad affresco 
(Ceneda, Loggia, 1535-36; Gemona, San Giovan- 
ni, 1533; Oderzo, San Giovanni Battista), piegan- 
do il dinamismo pordenoniano a facili effetti nar- 
rativi di gusto quasi popolare. 

Amasi, Pittore di ceramografo attico, di probabi- 
le origine egiziana (forse Naucrati), attivo dal 560 
al 510 a.C. nella tecnica delle figure nere. Si pos- 
seggono 12 suoi vasi firmati, mentre oltre 130 gli 
sono attribuiti come pittore. Artista di primo pia- 
no, si distingue per l’eleganza della linea, il senso 
della composizione, l’uso vivido del colore e del- 
l'incisione, il gusto plastico nella trattazione del 
nudo. Fra le opere più famose, una vinochoe con 
Perseo e la Gorgone (Londra, British Mus.), 
un’anfora con Elena e Menelao (Monaco, An- 
tikensammlung) e un’altra con Dioniso e due me- 
nadi (Parigi, Bibliothèque Nat.). 

Amati Carlo (Monza 1776 - Milano 1852) archi- 
tetto e teorico italiano. Tra le sue opere, di gusto 
neoclassico e palladiano, si ricorda la chiesa di 
San Carlo a Milano (1838-47), che si ispira al 
Pantheon. Elaborò inoltre, in collaborazione con 
G. Zanoja, il progetto definitivo della facciata del 
Duomo di Milano (1807-13). 

Amato Giacomo (Palermo 1643-1732) architetto 
italiano. Completata a Roma (1671-84) la sua for- 
mazione barocca, tornò a lavorare a Palermo, rie- 
laborando scenograficamente motivi dell’archi- 
tettura romana cinquecentesca (chiesa di Santa 
Teresa alla Kalsa, 1686; chiesa della Pietà, 1689 e 
numerosi palazzi privati). 

Amato Paolo (Ciminna, Palermo, 1634 - Palermo 
1714) architetto italiano. Fu tra i principali espo- 
nenti del barocco a Palermo, dove eseguì la chie- 
sa del Salvatore (1682-1704) e la Fontana dell’ Ab- 
bondanza (1698), già in piazza Garaffo. 
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Amaury-Duval Eugène-Emmanuel (Montrouge 
1806 - Parigi 1885) pittore francese. Allievo e bio- 
grafo di J.-A.-D. Ingres, lasciò interessanti scritti 
sulla sua scuola e sull'ambiente artistico del tempo 
(L’atelier di Ingres, 1878). Eseguì diversi ritratti e 
affreschi di soggetto sacro (nelle chiese parigine di 
Saint-Germain-l’Auxerrois e di Saint-Germain- 
des-Prés). La sua pittura, dapprima vicina a quella 
del maestro, risentì poi del gusto dei + nazareni. 
Amberger Christoph (?, 1500 ca - Augusta 1562) 
pittore tedesco. Dipinse ritratti di pungente carat- 
terizzazione, sulla scorta di Holbein il Giovane 
ma non senza suggestioni cromatiche tizianesche 
(Carlo v, 1532, Berlino, Staatl. Mus.), e soggetti 
sacri (tra cui un grande altare con la Vergine fra 
sant'Ulrico e sant’Afra nel Duomo di Augusta, 
1554) nei quali sono evidenti influssi toscani e, so- 
prattutto, veneziani. 

ambone tribuna chiusa su tre lati da un parapetto 
e aperta su una scala nel quarto lato. Nelle chiese 
paleocristiane e romaniche l’altare era affiancato 
da due a.: uno per la lettura dell’Epistola e l’altro 
per la lettura del Vangelo. 

Ambrogio da Fossano + Bergognone. 
Ambrogio da Milano + Barocci, Ambrogio. 
Ambrogio di Baldese (Firenze 1352-1429) pitto- 
re italiano. Affrescò a Firenze la loggia del Bigal- 
lo (1386) e nel 141], a Prato, la facciata di Palazzo 
Datini insieme a Niccolò di Pietro Gerini e ad Al- 
varo di Pietro. La sua pittura (che si rifà a quella 
di A. Gaddi) è molto attenta ai dati fisionomici e 
di costume. 

ambulacro corridoio o porticato destinato al pas- 
seggio: galleria sotterranea nelle catacombe; nelle 
chiese, spazio praticabile dietro il + coro (detto 
anche deambulatorio). 

Ambulanti + I tineranti. 

Amendola Giovanni Battista (Sarno, Salerno, 
1848 - Napoli 1887) scultore italiano. Formatosi a 
Napoli, fu a Roma e a Parigi e soggiornò qualche 
anno in Inghilterra (dal 1879). Esponente del tardo 
verismo napoletano, eseguì ritratti, spiritose figure 
di genere in gesso o terracotta e sculture in bronzo 
(Maniscalco, Napoli, Mus. di San Martino). 
America centrale, arte dell’ — precolombiana, 
arte. 

America meridionale, arte dell’ —» precolom- 
biana, arte. 

American Abstract Artists (AAA) gruppo di pit- 
tori e scultori costituitosi a New York nel 1936 
con l'intento di promuovere l’arte astratta e di- 
vulgarne la comprensione attraverso esposizioni 
annuali (dal 1937) e conferenze. Oltre al presi- 
dente B. Greene (190)4-90)), che aveva conosciuto 
le esperienze di + Abstraction-Création durante 
il soggiorno parigino del 1931-32, furono membri 
fondatori del gruppo Ilya Bolotowsky (1907-81), 
autore del primo murale astratto americano (Ab- 
stract Mural, 1936, Williamsburg Housing Project, 
New York),J. Albers, S. Davis, W. De Kooning e 
il gievane J. Pollock. Il gruppo intervenne polemi- 
camente nel 1940) chiedendo che il Mus. of Mod. 
Art esponesse arte americana; nel secondo dopo- 
guerra il successo dell’espressionismo astratto de- 
terminò un esponenziale incremento degli iscritti, 


riducendo l’attività del gruppo al mero aspetto or- 
ganizzativo. 

Amerling Friedrich von (Vienna 1803-87) pittore 
austriaco. Formatosi tra Vienna, Praga (presso I. 
Bergler), Londra (presso Th. Lawrence) e Parigi 
(presso H. Vernet), si impose tra il 1830 e il 1850 
come il ritrattista più acclamato dell’aristocrazia e 
dell'alta borghesia europee. Lavorò prevalente- 
mente a Vienna, dove fu tra i maggiori esponenti 
della corrente Biedermeier (Ritratto di Rudolf von 
Arthaber con i figli, 1837, Vienna, Osterreichische 
Gal.), ma frequentò anche Roma e Milano; nel ca- 
poluogo lombardo fu assiduo dell’atelier di G. 
Molteni, al quale lo legava una certa affinità nella 
concezione del ritratto: virtuosismo pittorico, gu- 
sto per l'ambientazione lussuosa del personaggio, 
brillantezza nella resa degli ori e delle stoffe (Ri- 
tratto di Amalia Klein, 1834, e Ritratto di Herr 
Ephrussi, 1836 ca, Vienna, Osterreichische Gal.). 
Produsse un particolare tipo di scena di genere, 
spesso in forma di ritratto in costume, che in- 
fluenzò la produzione pittorica milanese. 

Amiet Cuno (Soletta 1868 - Oschwand 1961) pit- 
tore, grafico, scultore svizzero. Un soggiorno in 
Bretagna, a Pont-Aven (1892), lo avvicinò al 
gruppo di P. Gauguin (Donna bretone giacente, 
1893, Zurigo, Kunsthaus). Alla metà del primo 
decennio del sec. xx entrò per breve tempo nel 
gruppo della Bri.icke ( Le fanciulle gialle, 1905, Zu- 
rigo, Kunsthaus). Tornato in Svizzera, dette avvio 
con F. Hodler alla «nuova pittura svizzera» di ca- 
rattere simbolico-espressionista, realizzando ope- 
re di un colorismo veemente. 

Amigoni Jacopo (Napoli 1682 - Madrid 1 752) pit- 
tore italiano. Di formazione veneziana, lavorò in 
Baviera tra il 1717 e 1] 1729 (affreschi nei castelli 
di Schleissheim e Nymphenburg; tele e affreschi 
nell'abbazia di Ottobeuren), in Inghilterra (1729- 
39) e a Parigi (1736). Dal 1747 si stabilì in Spagna. 
Fu raffinato ritrattista e narratore, talvolta lezio- 
so, di favole arcadiche e mitologiche, nel gusto 
mondano del rococò internazionale (Venere e 
Adone, Venezia, Gall. dell’Acc.). 

Amman Jos + Giusto di Ravensburg. 

Amman Jost (Zurigo 1539 - Norimberga 1591) 
incisore svizzero. Illustrò numerosi libri (Bibbia 
di Francoforte, 1564-79; Le quattro stagioni ecc.), 
documentando con acutezza il costume contem- 
poraneo. 

Ammannati Bartolomeo (Settignano, Firenze, 
1511 - Firenze 1592) scultore e architetto italiano. 
Formatosi a Firenze con B. Bandinelli, passò in 
seguito a Venezia, dove collaborò con J. Sansovi- 
no alla decorazione della Libreria di San Marco. 
Dopo aver lavorato a Padova, dove lasciò un £r- 
cole nel cortile di Palazzo Mantova Benavides, nel 
1548 si trasferì a Roma per eseguire le tombe di 
Antonio e Fabiano del Monte in San Pietro in 
Montorio (1550)-53): in esse rielaborò in forme più 
sottili, morbide e finemente chiaroscurate un im- 
pianto di ispirazione sostanzialmente michelan- 
giolesca. Con Vasari e per Giulio 1 (del Monte) 
lavorò poi al ninfeo di Villa Giulia. costruendo 
fontane e grotte a tre livelli, che costituiscono l’e- 
lemento «sorpresa» del cortile. secondo un gusto 


ammorsatura 
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intellettualistico tipico del manierismo. Ritornato 
a Firenze nel 1555, pose mano a una grande fonta- 
na per il salone dei Cinquecento in Palazzo Vec- 
chio e completò, su disegni di Michelangelo, il ve- 
stibolo della Biblioteca Laurenziana. Lavorò poi 
alla trasformazione di Palazzo Pitti in villa subur- 
bana per i granduchi medicei, creando verso il 
giardino un robusto cortile a tre ordini, di grosse 
bozze di bugnato, e progettò il ponte di Santa Tri- 
nita (distrutto dai bombardamenti nel 1944, ora 
fedelmente ricostruito). Tra il 1563 e il 1577 eseguì 
la Fontana del Nettuno in piazza della Signoria, in 
cui sostituì il tradizionale impianto a stelo centrale 
col grande e statico Nettuno che domina una tazza 
molto bassa su cui si adagiano agili ninfe, dalle for- 
me allungate e sinuose, simili a quelle della Vene- 
re da lui eseguita, nel 1571, per lo studiolo di Fran- 
cesco 1in Palazzo Vecchio. Entrato nel frattempo 
in contatto con i gesuiti, preparò i disegni perla se- 
vera chiesa dell'ordine (San Giovannino), a una 
sola navata con cappelle laterali. Artista fra i più 
notevoli e inquieti del secolo, A. fu un tipico inter- 
prete dell’intellettualismo manieristico e dell'amo- 
re per la «bella maniera» italiana, anche se, da ul- 
timo, giunse a condannare egli stesso (come risul- 
ta da una sua famosa lettera) queste posizioni sul- 
la base di pressanti istanze religiose e moralistiche. 
ammorsatura + addentellatura. 

Amorosi Antonio Mercurio (Comunanza, Asco- 
li Piceno, 1660) - 1738) pittore italiano. Ricevette 
un'educazione accademica e tradizionale nella 
bottega romana del conterraneo G. Ghezzi; le sue 
prime opere sono soggetti religiosi di commissio- 
ne ufficiale, spesso di qualità modesta. La sua fa- 
ma è soprattutto legata a scene di genere, bam- 
bocciate, ritratti di fanciulli a lungo confusi con gli 
analoghi soggetti di Monsù Bernardo, caratteriz- 
zati da un tono idilliaco e da un'attenzione alla 
natura e all'ambiente in cui affiora la poetica del- 
lArcadia (dipinti della Pin. Comunale di Deruta, 
provenienti dalla coll. di Lione Pascoli). Fu anche 
restauratore e copista. 

Amstel Jan van + Van Amstel, Jan. 
Amsterdam, Scuola di termine usato per indica- 
re un gruppo di architetti olandesi, seguaci dei 
modi di H.P. Berlage, che fra il 1920 e il 1930 rea- 
lizzò complessi edifici residenziali, caratterizzati 
dall'uso di superfici in mattone e da articolate ri- 
cerche spaziali. Del gruppo, spesso in polemica 
con il rigore estetico di De Stjil, fecero parte P. 
Kramer, J.M. Van der Mey e M. de Klerk. 
anacronisti corrente pittorica italiana. Delinea- 
tasi tra la fine degli anni Settanta e l’inizio degli 
Ottanta del Novecento con il sostegno critico di 
M. Calvesi, ha avuto la sua consacrazione alla 
Biennale di Venezia del 1984. Il lavoro dei suoi 
esponenti - Alberto Abate (n. 1946), Roberto 
Barni (n. 1939). Ubaldo Bartolini (n. 1944), Paolo 
Bertocci (n. 1946). Lorenzo Bonechi (1955-95), 
Stefano Di Stasio (n. 1948), Paola Gandolfi, 
Omar Galliani (n. 1954) e Carlo Maria Mariani 
(n. 1931). il più noto — definiti anche «citazionisti» 
O «pittori colti», è caratterizzato, in contrapposi- 
zione all'arte concettuale e in polemica con un'a- 
vanguardia diventata a sua volta accademia, dalla 


pratica della pittura e della citazione letteraria e 
pittorica (+ citazionismo) e dal costante riferi- 
mento alla tradizione classica e manierista italiana. 
anaglifo oggetto di piccole dimensioni (per es. il 
cammeo) ottenuto mediante + intaglio o scultura 
a rilievo su pietra dura. 

anamorfosi fenomeno ottico consistente in una 
deformazione dell'immagine. Nelle arti figurative 
il termine indica un artificio tecnico-prospettico 
che dilata le forme e sconvolge la prospettiva li- 
neare. Si distinguono un’a. piana, ottenuta con una 
semplice alterazione prospettica, in cui le immagi- 
ni deformate sono decifrabili solo se osservate da 
un determinato punto di vista, mai frontale; e un’a. 
per riflessione, che riproduce all’inverso le defor- 
mazioni che si hanno guardando l’immagine in 
uno specchio concavo o convesso; in questo caso 
l’immagine ritrova il suo aspetto normale se viene 
guardata con l'ausilio di uno specchio cilindrico o 
conico. Le origini di questo secondo tipo di a. sono 
forse da individuare nelle stampe cinesi giunte in 
Europa tramite la corte di Costantinopoli. La. 
piana compare invece per la prima volta nel Codi- 
ce Atlantico di Leonardo e fu largamente praticata 
dai manieristi del secondo Cinquecento, tra gli al- 
tri dal pittore e incisore tedesco E. Schén (1490/95- 
1542) e da H. Holbein nel noto dipinto Gli amba- 
sciatori (Londra, Nat. Gall.). Codificati già a metà 
del Cinquecento (D. Barbaro, La pratica della per- 
spettiva, 1569), i procedimenti anamorfici furono 
teorizzati dai francesi S. de Caus e F. Niceron nel 
Seicento, epoca in cui ebbero la massima diffusio- 
ne nel quadro del gusto barocco per le bizzarrie, 
ma non senza implicazioni metafisiche e significa- 
ti simbolici. L’a. fu utilizzata fino al sec. xIx nelle 
caricature politiche o galanti e studiata nelle acca- 
demie di belle arti in quanto virtuosismo tecnico. 
Anatolia, arte dell’ arte sviluppatasi nella vasta 
penisola che costituisce la parte occidentale del- 
l'Asia Minore. Nell'antichità fu aperta a correnti 
culturali diverse, zona di passaggio tra l'Asia e 
l'Europa e insieme punto di confluenza di popo- 
lazioni provenienti dall'area danubiana e dal Cau- 
caso, dalla Grecia e dalla Mesopotamia. Abitata 
durante il paleolitico, fu invece quasi disabitata 
nel neolitico, se si eccettuano alcuni nuclei stabili- 
tisi in Cilicia provenienti dalla Mesopotamia. In 
Cilicia, a Mersin, durante il calcolitico (3800-2600 
a.C. ca), si trova adottato per la prima volta un si- 
stema strutturale che sarà peculiare di tutta V'A- 
natolia: edifici con muri di pietra nella parte infe- 
riore e con l’alzato in mattoni di creta cotti al sole. 
In questo periodo si svilupparono in tutta l'Ana- 
tolia i primi nuclei urbani, tra cui Troia 1. Le prime 
vistose manifestazioni di artigianato artistico ap- 
partengono all’età del bronzo antico (2600-1900 
a.C.), che vede nella regione un certo fraziona- 
mento culturale: da Troia il (prima della distru- 
zione del 2300) a.C.) proviene il cosiddetto tesoro 
di Priamo, ricco di oreficeria laminata e filigrana- 
ta; da Alaca-Hiiyik i corredi funebri con vasella- 
me prezioso, i cosiddetti «stendardi» in bronzo, e 
i caratteristici idoletti femminili con attributi ses- 
suali fortemente sottolineati; da Polatli la cerami- 
ca lavorata al tornio, non più monocroma ma de- 
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arte dell'Anatolia 


Anatolia, arte dell’ 


1 Grande cervide (2300-2100 a.C'.): bronzo e argento, da Alaca-Hiiytik. Ankara, Musco Archeologico. 2 «Stendardo» 
(2300-2100) a.C..): bronzo, da Alaca-Hiiyiik. Ankara, Museo Archeologico. 3 La porta dei Leoni a Bogazkéy (periodo 
ittita, secc. xIv-xt1 a.C'.).4 «I dodici dei» (periodo ittita, sec. xiv a.C..): rilievi su una parete di roccia a Yazilika ya. 


corata con vernice bianca su rivestimento a in- 
gobbio rosso. La seconda età del bronzo (1900) 
1600) a.C.), con cui termina la preistoria (vi appar- 
tengono alcuni testi commerciali in dialetto anti- 
co-assiro rinvenuti a Kiltepe), è caratterizzata 
dallo sviluppo di una civiltà ancora scarsamente 
conosciuta, legata alle scoperte di Beycesultan 
presso il Meandro, dove è stata scavata una città 
con un grande palazzo arricchito di decorazioni 
pittoriche che mostra affinità con le sale affresca- 
te dei palazzi siriani di Alalah e con quelli cretesi 
del n periodo. Con l’ultima fase dell’età del bron- 
zo (1600-1200 a.C.), nelle regioni centrali dell’A- 
natolia si affermano popolazioni indoeuropee le 
cui migrazioni erano in corso già dall'inizio del ni 
millennio a.C., mentre il litorale viene attratto 
nell'orbita occidentale con la penetrazione degli 
achei. La più significativa di tali migrazioni, note- 
vole per le conseguenze politiche e culturali che 
generò, fu quella degli ittiti, avvenuta all’inizio del 
u millenio a.C. 

B PERIODO FTITA. Gli ittiti, prima suddivisi in co- 
munità separate, si costituirono in stato unitario 
sotto il re Labarna (1600 a.C. ca): il loro impero 
eurò a lungo, sviluppandosi nell’Anatolia centra- 


le e sudorientale, finché nel 1180 a.C. fu travolto 
dal profondo rivolgimento politico operato dai 
«popoli del mare» che coinvolse il bacino del Me- 
diterraneo e soprattutto l'Asia Minore. L’arte di 
questo popolo è nota dagli scavi condotti a Bo- 
gazk6y (antica Hattusas, capitale delregno ittita), 
a Yazilikaya e ad Alaca-Hiiyik, località che han- 
no restituito cospicui resti di architettura e scultu- 
ra appartenenti soprattutto al Nuovo impero 
(1400-1180 a.C.), che nella loro grandiosità pre- 
sentano caratteri estremamente originali. Gli edi- 
fici, secondo la tecnica anatolica, avevano la parte 
inferiore costituita da lastroni in pietra posti di ta- 
glio (ortéstati), quella superiore in mattoni in- 
frammezzati con travi di legno; gli ingressi erano 
provvisti di portico. Caratteristiche sono le mura 
cittadine costituite da una doppia cerchia turrita 
che sfrutta abilmente la natura rocciosa del terre- 
no su cui si elevano, con porte ad arco a sezione 
parabolica decorate ad altorilievi, profondamente 
incassate tra due torrioni. Le opere di scultura so- 
no concepite in funzione dell’architettura. come 
risulta dalle sfingi e dai leoni posti a guardia delle 
porte di Bogazk6y e Alaca, e dal rilievo raffigu- 
rante un re o una divinità, eseguito su una grande 


Anceschi 


pietra angolare della porta detta «del re» a Hattu- 
sas. Queste opere, insieme ai rilievi scolpiti su pa- 
rete di roccia a Yazilikaya, a Giaurkalessi e sul 
passo di Karabel presso Smirne, che appartengo- 
no a età diverse e raffigurano scene di contenuto 
religioso, giustificano l'ipotesi dell’esistenza di 
una scuola autoctona di scultori. Analogo interes- 
se presentano le manifestazioni delle arti minori, 
specie la glittica. Perciò l’arte ittita, pur essendo 
sostanzialmente una manifestazione periferica di 
quella mesopotamica, recepisce con autonomia, e 
risolve in sintesi originale, gli influssi esterni. 

B PERIODO SIRO-ITTITA (inizio del 1 millennio - 709 
a.C., capitolazione di Malatya sotto gli assiri). Con 
la caduta dell'impero ittita, provocata dai «popoli 
del mare» che introdussero in Anatolia l'età del 
ferro, iniziò nell’Anatolia sudorientale una nuova 
fase culturale e artistica, quella siro-ittita, connes- 
sa più al mondo siriano che a quello anatolico: es- 
sa si sviluppò in nuove, numerose città-stato, qua- 
li Tell Halaf, Zincirli, Malatya, Karkamis, che ci 
hanno restituito numerose opere di scultura dove 
l'elemento ittita si mescola da un lato con quello 
del sostrato semitico e con l'elemento hurritico, e 
dall'altro con il prevalente elemento assiro. Nei 
rilievi, i motivi più frequenti sono scene di caccia, 
di banchetti, raffigurazioni mitologiche, scene di 
corte; nella scultura a tutto tondo ricorre l’imma- 
gine del leone e della sfinge. 

B PERIODO FRIGIO. Nella regione centroccidentale 
dell’Anatolia la caduta dell'impero ittita aprì lo 
spazio all'incremento di potenza di un popolo in- 
doeuropeo, quello dei frigi, di provenienza forse 
traco-macedone e presenti nella regione fin dal ni 
millennio a.C., che crearono uno stato con capita- 
le Gordion (secc. vii e vii a.C.). Manifestazione 
caratteristica dell’arte frigia sono i tumuli sepol- 
crali e le grandi facciate rupestri di tombe o tem- 
pli. la cui decorazione geometrica scolpita richia- 
ma direttamente il linguaggio ornamentale della 
ceramica e dei contemporanei fregi architettonici 
in terracotta dipinta. l motivi iconografici sono 
prevalentemente greci (teorie di guerrieri e cen- 
tauri) integrati con motivi orientali (sfingi e cervi 
in posizione araldica). Contemporaneamente allo 
svilupparsi della potenza frigia, la colonizzazione 
ionica ed eolica accelerava il processo di occiden- 
talizzazione dell'Anatolia, mentre nell’area mon- 
tagnosa all'estremità orientale della penisola fio- 
riva il regno di Urartu (secc. 1ix-vii a.C.). Nel 680 


26 


Tadao Ando 


«Chiesa sull'acqua» (1988) 
a Hokkaidò (Giappone). 


a.C. ca lo stato frigio cadde per breve periodo sot- 
to la pressione dei cimmeri: quindi la regione vide 
il predominio del regno di Lidia (sec. vi a.C.) fino 
a che la sua capitale, Sardi, fu occupata dal re per- 
siano Ciro nel 547 a.C. Tale data segnò la fine del- 
l'autonomia politica dell'Anatolia e della sua in- 
dipendenza culturale, che ormai andava cedendo 
di fronte al predominante influsso greco. 
Anceschi Giovanni + cinetica, arte. 

ancona + pala. 

Ando Tadao (Osaka 1941) architetto giapponese. 
Autodidatta, ripropone nelle sue opere sia spunti 
occidentali (tratti in particolare da Le Corbusier e 
L. Kahn) sia motivi della cultura giapponese. Il 
raffinato minimalismo della forma e della tecnica 
(con predilezione per l'uso del béton brut), l’in- 
troversione dell’edificio (sempre privo di aperture 
verso l’esterno), la ricerca di un rapporto con ele- 
menti naturali come la luce e l’acqua sono temi 
evidenti già nelle prime opere, come la casa Azu- 
ma a Sumiyoshi (Osaka, 1976), con la quale A. si 
segnalò all'attenzione internazionale. Dall'intro- 
verso minimalismo delle prime realizzazioni (in 
prevalenza case d’abitazione), si è volto negli anni 
Ottanta verso una maggiore articolazione degli 
spazi e dei volumi (il complesso residenziale 
Rokk6o a Kobe, completato nel 1983; la casa del tè 
a Oyodo, Osaka, 1985; la cappella sul monte 
Rokko a K6be, 1985-86; il centro commerciale Ti- 
me's 1a Kyoto, 1984). Tra le opere più significati- 
ve nella ricerca del rapporto tra architettura, uo- 
mo e natura: la Chiesa sull'acqua a Hokkaid6 
(1988) e la Chiesa della luce a Osaka (1989). Con 
il Padiglione del Giappone all'Expo di Siviglia 
(1992) A. ha dimostrato grandi capacità di sintesi 
e innovazione nell'uso di materiali e tecniche co- 
struttive. Tra le opere successive, Fabrica, il cen- 
tro di ricerca della Benetton a Villorba (Treviso, 
1992-96), il Toto Seminar House a Hyògo (1994- 
97) e il Daylight Museum a Shiga (1997-98). 
Andocide, Pittore di (attivo nell'ultimo quarto 
del sec. vi a.C.) ccramografo attico. Dipinse nella 
tecnica a figure rosse, della quale si ritiene sia sta- 
to l'inventore, anche se continuò a utilizzare quel- 
la a figure nere. Alcune delle anfore a lui attribui- 
te, circa una quindicina, sono decorate sui due la- 
ti dalla stessa scena, ma con tecniche differenti. 
Allievo di Exechia, si distacca dal maestro per un 
suo linguaggio personale c raffinato, teso alla ri- 
cerca di specifici valori cromatici, in particolare 
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del rosso purpureo, come risulta da composizioni 
quali la lotta fra Eracle e le Amazzoni (anfora di 
Orvieto, Coll. Faina) o la divina contesa per il pos- 
sesso del Tripoee (anfora dei Mus. di Berlino). 
Ando Hiroshige + Hiroshige, Ando. 

Andrade Domingo Antonio de (Cée 1639 - San- 
tiago dle Compostela 1712) architetto e trattatista 
spagnolo. Importante esponente dell’architettura 
barocca in Galizia, fu tra i maestri che diressero i 
lavori di trasformazione della Catteerale di San- 
tiago de Compostela, per la quale terminò la Tor- 
re gel Reloj (1680). 

Andre Carl (Quincy, Massachusetts, 1 935) sculto- 
re statunitense. Influenzato da C. Brancusi e F. 
Stella, di cui frequentò lo studio a New York, sì è 
affermato a metà degli anni Sessanta come radi- 
cale esponente del minimalismo americano. Dai 
primi lavori, elementari strutture di legno tagliate 
con una sega circolare e accatastate a piramide, è 
passato in seguito nelle sue opere più tipiche a uti- 
lizzare materiali grezzi prodotti in serie (pietre, 
marmo, mattoni refrattari, blocchi di cemento, la- 
stre metalliche e travi di legno) come moduli da 
assemblare secongo rigorose geometrie in se- 
quenze lineari oppure ea giustapporre orizzontal- 
mente sul pavimento dando forma a «sculture-su- 
perfici» senza volume giocate sulla ritmica alter- 
nanza e sulla intercambiabilità dei pezzi (Ultima 
scala, 1959, Londra, Tate Gall.; Pezzi di piombo, 
1969, New York, Mus. of Mod. Art). 

Andrea d’Ancona + Lilli, Andrea. 

Andrea da Bologna (attivo nella seconda metà 
del sec. xIV) pittore italiano. Sulla base delle due 
sole opere firmate (il Polittico della Pin. Civ. di 
Fermo, 1369, e la Madonna del latte della Pin. di 
Corrigonia, 1372), R. Longhi gli ha attribuito gli 
affreschi della navata e della controfacciata del- 
l'abbazia di Pomposa (posteriori al 1351). Essi 
completano il percorso stilistico dell’artista, che, 


Andrea del Castagno 


Andrea del Castagno 


formatosi nella cerchia di Vitale, approda a risul- 
tati allamente decorativi, importanti per lo svilup- 
po della pittura marchigiana tra i secc. xIV e xv. 
Andrea da Firenze A. Bonaiuti detto (notizie 
1346-77) pittore italiano. E noto soprattutto per la 
decorazione del capitolo gi Santa Maria Novella a 
Firenze, detto il Cappellone degli Spagnoli, con il 
Trionfo di san Tommaso d’ Aquino, V Esaltazione 
dell'opera dei domenicani nella chiesa e Storie del- 
la Passione di Cristo (1365-67 ca). In questi atfre- 
schi il pittore si rifece coscienziosamente alla tra- 
dizione giottesca e alla pittura senese contempo- 
ranea (Bartolo di Fredi, A. Lorenzetti), senza ap- 
portarvi peculiari innovazioni formali, ma tra- 
sfongendovi un interessante contenuto iconogra- 
fico che rispecchia la vita dell’epoca e le tesi dot- 
trinarie dell’oreine domenicano. Nel 1377 iniziò 
ae affrescare le Storie di san Ranieri nel Campo- 
santo di Pisa. 

Andrea da Pontedera + Anerea Pisano. 
Andrea da Salerno + Sabatini, Andrea. 
Andrea de’ Bartoli (attivo nella seconda metà 
del sec. xIv) pittore italiano. Nel 1359 eseguiva a 
Bologna miniature per il carginale Albornoz; nel 
1365 lavorò nel castello visconteo di Pavia e tre 
anni dopo affrescò la cappella funeraria dell’ A]- 
bornoz nella Basilica di San Francesco ad Assisi 
con Storie di santa Caterina, esprimendosi con gu- 
sto vivacemente realistico. Fu R. Longhi a distin- 
guere la sua personalità da quella di Andrea da 
Bologna, con la quale era stata precedentemente 
confusa. 

Andrea del Brescianino + Piccinelli, Andrea. 
Andrea del Castagno (Castagno, Mugello, 1421 
ca - Firenze 1457) pittore italiano. Si formò nella 
Firenze dell'umanesimo, in un ambiente domina- 
to dall'autorità gi Masaccio, Brunelleschi, Dona- 
tello. Nel 1442 era a Venezia e qui compì la deco- 
razione ae affresco della Cappella di San Tarasio 


«Ultima Cena» fe 1445-50): Gue, sco, cm 470x975. Firenze, Sant'Apollonia, refettorio delle benedettine. 
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Andrea del Sarto 


nella chiesa di San Zaccaria; nel 1444 era di nuovo 
a Firenze, dove fornì il cartone con la Deposizio- 
ne per una vetrata di Santa Maria del Fiore e af- 
frescò una Crocefisstone con la Vergine, san Gio- 
vanni, la Maddalena e i santi Benedetto e Romual- 
do (Firenze, ex Monastero degli Angeli). Tutto il 
resto della sua vita e del suo lavoro si svolse in 
questa città, dove dipinse alcuni cicli di affreschi: 
tra il 1445 e il 1450) lavorò nel refettorio delle be- 
nedettine di Sant'A pollonia dipingendo un'intera 
parete con episodi della vita di Cristo: Crocifissto- 
ne, Deposizione e Resurrezione nella parte supe- 
riore, mentre al di sotto tutta la lunghezza del mu- 
ro è occupata dall’ Ultima Cena, opera di straordi- 
naria limpidezza geometrica, costruita per scorci 
di efficacia illusionistica, forse la più famosa e po- 
tente di A. Nel ciclo successivo egli giunse a un vi- 
gore plastico di rappresentazione che sfiora la re- 
torica: si tratta di una serie di grandi figure di uo- 
mini e donne illustri (la Sibilla Cumana, la Regina 
Ester, la Regina Tonuri, Pippo Spano, Farinata 
degli Uberti, Niccolò Acctatoli, Dante, Petrarca, 
Boccaccio), dipinte, entro finte nicchie, verso il 
1450 inunsalone di Villa Carducci a lLegnaia (ora 
in San Pier Scheraggio presso gli Uffizi a Firenze). 
Perduto è invece il ciclo con Storie della Vergine, 
dipinto tra il 1451 e il 1453 nella Cappella maggio- 
re di Sant'Egidio, in continuazione degli affreschi 
di Domenico Veneziano e Piero della Francesca. 
Posteriori al 1451 sono gli affreschi dell'’Annun- 
ziata (Trinità e santi, San Giuliano); del 1456 è il 
ritratto equestre di Niccolò da Tolentino, dipinto 
in Santa Maria del Fiore accanto a un'analoga ef- 
figie di Giovanni Acuto, opera di Paolo Uccello. 
Da ricordare ancora, oltre agli affreschi, il David 
dipinto su cuoio (Washington, Nat. Gall.), la per- 
duta Vergine Assunta e santi (già a Berlino, Staatl. 
Mus.). Attraverso l’energica e cruda definizione 
lineare, la perfezione dell’impianto prospettico, la 
solidità plastica e il rilievo psicologico dei perso- 
naggi, la pittura di A. del C. raggiunge un grado di 
aspro realismo, non comune nell'arte fiorentina 
dell’epoca. 

Andrea del Sarto Andrea d’Agnolo detto (Fi- 
renze 1486-1530) pittore italiano. Figlio del sarto 
Agnolo di Francesco (da cui il nome), si formò 
nell’ambiente fiorentino, prima presso un orafo, 
poi presso Piero di Cosimo; ma determinante per 
la sua formazione fu la coroscenza del lavoro 
svolto a Firenze nei primi anni del secolo da Raf- 
faello, Fra” Bartolomeo, Leonardo. Compì, pro- 
babilmente, due viaggi a Roma (1511 e 1514), un 
viaggio a Venezia e un soggiorno di circa un anno 
(1518-19) in Francia alla corte di Francesco 1. La- 
vorò soprattutto a Firenze, dove guidò una fio- 
rente bottega (insieme a un altro allievo di Piero 
di Cosimo, il Franciabigio). Nei cicli di affreschi 
per i chiostri dell'Annunziata e degli Scalzi, ese- 
guiti in varie riprese, si può cogliere lo svolgimen- 
to del suo percorso pittorico, fin dall'inizio carat- 
terizzato dalla ricerca di un classico equilibrio e 
dalla misurata espressione degli affetti. Nel primo 
dipinse scene della Vita di san Filippo Benizzi 
(1510 ca), il Viaggio dei Magi (1511), la Natività di 
Maria (1514) e la lunetta con la Madonna del Sac- 
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«Madonna delle Arpie» (1517): olio su tavola, cn 207x178. 
Firenze, Uffizi. 


co (1525), che è una delle sue opere migliori; nel 
secondo le Storie di san Giovanni a monocromo, 
ciclo iniziato verso il 1509 e terminato nel 1526, e 
una felicissima Visitazione (1524). Nel 1521 la- 
vorò, a Poggio a Caiano, al Tributo a Cesare e at- 
torno al 1526-27 al Cenacolo in San Salvi. Tra le 
numerose tavole, che conservano meglio la qua- 
lità del suo delicato colorismo, sono da ricordare 
almeno la Sacra Famiglia (Parigi, Louvre), la Ma- 
donna delle Arpie (1517, Firenze, Uffizi), la Di- 
sputa della Trinttà, la Deposizione, due episodi 
delle Storie di san Giuseppe (1515) per la camera 
nuziale di Pier Francesco Borgherini (tutti a Fi- 
renze, Gall. Palatina di Palazzo Pitti), il Sacrificio 
di Abramo (Madrid, Prado). E, ancora, vanno ri- 
cordati una serie di bellissimi ritratti, tra cui il co- 
siddetto Ritratto di scultore (Londra, Nat. Gall.), e 
i numerosi disegni e studi preparatori (come la se- 
rie dei Capitani traditori simbolicamente impicca- 
ti, dopo l’assedio del 1529, studi per gli affreschi 
sui muri esterni del Palazzo del Bargello). 

La sua opera, formalmente così sicura, equilibra- 
ta, irreprensibile — tanto da valergli la definizione 
di pittore «senza errori» da parte di Vasari — fu 
nella sua sapiente fusione di elementi, dai ritmi 
compositivi raffaelleschi allo sfumato leonardesco 
e alla luminosità del colore vencto, un importante 
punto di riferimento per la più giovane genera- 
zione del Pontormo, del Rosso Fiorentino, di G. 
Vasari. Questi suoi allievi avrebbero fatto emer- 
gere dagli equilibrati principi della pittura del 
maestro quel latente fondo di crisi che diverrà pa- 
lese nei risultati del manierismo. 

Andrea di Ardito (Firenze, notizie dal 1324 al 
1338) orafo italiano. Esponente di punta dell’ore- 
ficeria gotica fiorentina, è noto solo per due opere 
firmate: il celebre busto-reliquiario di San Zanobi 
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(1330-31, Firenze, Cappella di San Zanobi in San- 
ta Maria del Fiore) e un calice (Mosca, Mus. del 
Cremlino), entrambi in argento dorato e sbalzato, 
impreziositi da smalti traslucidi. Se in questi ultimi 
l'influenza det modelli senesi appare preminente, 
nella modellazione chiara ed essenziale delle for- 
me del busto-reliquiario l'artista si allinea invece 
ai modi della cultura giottesca. 

Andrea di Bartolo (Siena, notizie 1389-1428) pit- 
tore italiano. Figlio di Bartolo di Fredi, ne riflette 
lo stile. Nella sua produzione artistica rielabora 
motivi della tradizione senese interpretandoli con 
finezza disegnativa e accesa sensibilità cromatica. 
Ha lasciato opere animate da una vivace vena 
narrativa (La strage degli innocenti, Baltimora, 
Walters Gall.) e dal costante riferimento ai grandi 
modelli del Trecento senese (trittico con Annun- 
cazione, 1397, Buonconvento, Mus.; polittico del- 
la chiesa del convento dell’Osservanza a Siena, 
1413), in cui è spesso possibile cogliere modi di 
Duccio e di S. Martini. 

Andrea di Cione -» Orcagna. 

Andrea di Giovanni (Orvieto, notizie 1378-1424) 
pittore e mosaicista italiano. Formatosi in ambito 
locale, capace di un controllatissimo equilibrio 
compositivo, prese parte a numerosi lavori nel 
Duomo di Orvieto fra cui la decorazione della tri- 
buna (1378) e gli affreschi del coro. Di lui si ricor- 
da, sempre a Orvieto, una Strage degli innocenti 
(1410) nella chiesa di San Ludovico e un’estesa 
partecipazione alla decorazione dell’eremo di 
Santa Maria di Belvedere a Cetona, presso Siena. 
Andrea di Giusto A. Manzini detto (Firenze, no- 
tizie 1420-50) pittore italiano. Collaborò con Ma- 
saccio a Pisa (1426); fu poi influenzato dall’ Ange- 
lico (Madonna della cintola e santi, 1437, Firenze, 
Acc.) e da Domenico Veneziano, che interpretò 
con gusto arcaizzante. 

Andrea di Jacopo d’Ognabene (Pistoia, notizie 
dal 1284 al 1320 ca) orafo italiano. Formatosi sul- 
le cadenze gotiche oltremontane diffuse dalle bot- 
teghe orafe senesi, le sviluppò in uno stile aulico e 
solenne, memore della lezione di Nicola Pisano 
(calice del 1286-87, Pistoia, Mus. Capitolare; sbal- 
zi del 1296 per la tavola argentea dell’altare di San 
Giacomo, Pistoia, Duomo; placchette della Sacra 
Cintola del Mus. del Duomo di Pisa). Successiva- 
mente, sotto l'influenza di Duccio e Giovanni Pi- 
sano, il suo linguaggio approdò a formule più 
morbide ed eleganti (paliotto del 1316 per l’altare 
di San Giacomo, Pistoia, Duomo; calice del 1317, 
Pistoia, Mus. Civ.). Negli ultimi anni svolse la sua 
attività in area lucchese (calice di Convalle, 1317 
ca, Lucca, Mus. Civ.). 

Andrea di Nerio (Arezzo, notizie dal 1331 al 
1369) pittore italiano. Lo scarno catalogo dell’ar- 
tista, che fu una delle personalità di punta della 
pittura aretina del sec. xIv, è stato ricomposto in- 
torno a un’unica opera firmata: la tavola dell'An- 
nunciazione nel Mus. Diocesano di Arezzo, in cui 
le evidenti suggestioni fiorentine (Giotto e Maso 
di Banco) e senesi (P. Lorenzetti) sono tradotte in 
uno stile personale, caratterizzato da un disegno 
elegante e da un cromatismo delicato. Per affinità 
stilistiche gli sono state attribuite anche alcune 


opere precedentemente riferite al Maestro del 
Vescovado (Storie di san Cristoforo, Arezzo, 
Mus. Diocesano; Madonna col bambino e santi, 
Arezzo, Santa Maria della Pieve; trittico, Arezzo, 
San Domenico). 

Andreani Aldo (Mantova 1887 - Milano 1971) ar- 
chitetto e scultore italiano. Esponente dell’ecletti- 
smo novecentesco, tentò un’originale sintesi fra 
tradizione romantica e soluzioni d'avanguardia. E 
soprattutto noto per la Casa Fidia in via Mozart 
(Milano, 1930), caratterizzata da audaci commi- 
stioni stilistiche. Seguirono i più controllati proget- 
ti per le sedi a Milano delle Assicurazioni Toro e 
Vittoria (ambedue del 1934), vicini alla volume- 
tria futurista e ai modi del costruttivismo sovietico. 
Andreani Andrea (Mantova, notizie 1584-1610) 
incisore in legno italiano. Riprodusse in serie di 
xilografie composizioni di Tiziano (Trionfo della 
fede, anteriore al 1584), il Romano che rapisce una 
Sabina del Giambologna (1584-85), le tarsie mar- 
moree del Duomo di Siena (1590), il Trionfo di 
Giulio Cesare di A. Mantegna (1598-99), impie- 
gando la tecnica «a chiaroscuro» ottenuta con la 
sovrapposizione successiva di vari legni corri- 
spondenti ai diversi toni del colore. 

Andrea Pisano Andrea da Pontedera detto 
(Pontedera, Pisa, 1290/95 - Orvieto 1348/49) scul- 
tore e architetto italiano. E probabile che abbia 
iniziato la sua attività come orafo presso la botte- 
ga di Andrea di Jacopo d’Ognabene: ma la sua 
prima opera nota è la porta bronzea meridionale 
del Battistero di Firenze (1330-36), i cui battenti 
contengono ventotto riquadri, con venti Storie del 
Battista e otto figure di Virtù entro cornici quadri- 
lobe. In essa A. realizzò, entro un impianto for- 
male di elaborata eleganza (concentrando l’azio- 
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«Scppellimento del Battista» (1330-36): formella in bronzo 
dorato, h. cm 55. Firenze, Battistero (porta meridionale). 
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ne dei personaggi e definendo chiaramente il 
«luogo» dell’azione mediante gli elementi archi- 
tettonici e un listello orizzontale sul quale poggia- 
no le figure), una organica fusione tra la concreta 
spazialità e la definizione volumetrica di Giotto, e 
la ralfinatezza di superlici e il fluente ritmo linea- 
re di modelli gotici senesi e francesi. Alla morte di 
Giotto (1337) A. fu chiamato a proseguirne l’ope- 
ra nei lavori per il campanile di Santa Maria del 
Fiore, divenendo capomaestro dell'Opera del 
Duomo nel 1340). Dimostratasi infondata l’attri- 
buzione ad A. di una modifica nelle forme del ba- 
samento del campanile, rimane invece certa l’ese- 
cuzione di diciotto formelle marmoree del primo 
ordine (sei delle quali in collaborazione con il fi- 
glio Nino), illustranti, entro cornici esagonali, tre 
scene della Genesi e la storia delle attività umane. 
L'esaltazione della fatica e del lavoro dell'uomo, 
nel disegno generale di un vasto ciclo della Re- 
denzione previsto dal programma della decora- 
zione del campanile, assume — grazie all’attenta 
rappresentazione degli strumenti di lavoro e dei 
gesti dei personaggi e, soprattutto, grazie alla 
chiarezza, all'essenzialità e alla solennità delle im- 
magini, che innestano motivi classici sulla fonda- 
mentale cultura giottesca — il significato di una or- 
gogliosa celebrazione delle arti meccaniche e del 
loro ruolo nella società fiorentina del tempo. De- 
gli stessi anni sono due statue di Sibille e due di 
Re, ugualmente destinate alla decorazione del 
campanile, mentre due statuette raffiguranti Cri- 
sto e Santa Reparata (nel Mus. dell'Opera del 
Duomo di Firenze, insieme con le altre quattro) 
appaiono stilisticamente più vicine ai rilievi della 
porta del Battistero. Lasciata Firenze verso il 
1341, A. si trasferì probabilmente a Pisa, dove di- 
resse una fiorente bottega dalla quale uscirono 
opere in legno e in pietra (Madonna del latte, Pisa, 
Mus. Naz. di San Matteo; Madonna della facciata 
del Duomo). Negli anni tra il 1347 e il ‘48 è infine 
documentata la sua presenza a Orvieto come ca- 
pomastro della Cattedrale; a tale periodo risale la 
Madonna con il Bambino nel Mus. dell'Opera di 
Orvieto. 

Andrea Vicentino A. Michieli detto (Vicenza 
1539 - Venezia 1614) pittore italiano. Figura di se- 
condo piano nel panorama della pittura veneta 
del secondo Cinquecento, fu seguace, in partico- 
lare, del Tintoretto, e prese parte alla decorazione 
del Palazzo Ducale dopo gli incendi del 1574 e 
1577 segnalandosi come autore di vaste composi- 
zioni storiche e mitologiche ricche di effetti tea- 
trali (Strage dei Niobidi, Praga, Castello). 
Andreoli Giorgio, detto Mastro Giorgio (Intra?, 
1465 ca - Gubbio 1553) ceramista italiano. I suoi 
pezzi, caratterizzati dall’applicazione del lustro 
metallico alla maiolica dipinta, sono tra i più im- 
portanti del tempo. Fu attivo a Gubbio; con lui 
lavorarono vari membri della famiglia, tra cui i fi- 
gli Vincenzo e Ubaldo. 

Andreotti Libero (Pescia, Pistoia, 1875 - Firenze 
1933) scultore italiano. Inizialmente attivo a Fi- 
renze come illustratore e caricaturista, fu incorag- 
giato alla scultura c sostenuto in tale carriera dal 
mercante A. Grubicy. Dopo un soggiorno a Pari- 
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gi, dove conobbe la scultura di A. Rodin e E.-A. 
Bourdelle (1906-14), tornò a Firenze, raggiungen- 
do la propria maturità formale attorno al 1920). 
Nel gruppo del Novecento, di cui fu figura di pri- 
mo piano, si distinse per la tendenza alla sintesi 
plastica, inilluenzata anche dal recupero della tra- 
dizione quattrocentesca toscana. Notevole la sua 
produzione di gruppi monumentali, dal Monu- 
mento Vamba (1919, Firenze, cimitero di San Mi- 
niato) ai Monumenti ai caduti di Roncade (1922) e 
Saronno (1923), al Monusnento alla madre italiana 
(1925-26, Firenze, Santa Croce), al Gruppo eque- 
stre per il Tempio dei caduti di Milano (1928). 
Andriolo de Santi (Venezia, notizie dal 1328 — 
m. 1375) scultore e architetto italiano. Fu a capo 
di una fiorente bottega da cui uscirono opere di 
grande prestigio sia per Venezia (tomba di Duc- 
cio degli Alberti in Santa Maria dei Frari, 1336 
ca), sia per altri centri della terraferma veneta 
(portali della chiesa di San Lorenzo a Vicenza, 
1342-44). Fondamentale la sua attività per la cor- 
e e l'aristocrazia padovana, protrattasi per oltre 
un trentennio (tombe di Ubertino da Carrara, 
1345 ca, e di Jacopo da Carrara, 1351 ca, entram- 
be già a Padova, chiesa di Sant'Agostino, e oggi 
agli Eremitani; Madonna col Bambino, Padova, 
chiesa degli Eremitani; progetto architettonico e 
decorazione scultorea della Cappella di San Feli- 
ce, 1372-75, Padova, Basilica del Santo, su com- 
missione di Bonifacio Lupi di Soragna). Artista di 
grande rinomanza, offrì un’interpretazione aulica 
e solenne dello stile gotico, non esente da spunti 
naturalistici. Significative sono le tangenze del suo 
linguaggio architettonico con quello espresso da 
Altichiero nei fondali dei suoi dipinti. 
Anesi Paolo (Roma 1697-1773) pittore italiano. 
Allievo a Roma di G. Chiari, si specializzò nel ge- 
nere della veduta e del paesaggio, fondendo in- 
flussi veneti (da A. De Marchis, A. Locatelli e P. 
Monaldi) in dipinti, spesso di piccole dimensioni, 
caratterizzati da una intensa luminosità, sia vedu- 
te dal vero (Ponte Rotto sul Tevere, Baltimore, 
Walters Art Gall.) sia di fantasia. In alcune sue 
opere è documentata la collaborazione con G.P. 
Pannini e P. Batoni per le figure. Soggiornò più 
volte a Firenze dove fu in contatto col Cavalier 
Gabburri, che ne scrisse la biografia. Fu anche 
frescante (affreschi con paesaggi nei feudi Massi- 
mo e nella Villa Albani), pittore di nature morte e 
notevole disegnatore. 
anfiprostilo si dice di tempio greco che presenta 
una fila in genere di quattro colonne sul prospetto 
anteriore c su quello posteriore, e privo di colon- 
ne laterali. 
anfiteatro edificio tipico dell’architettura roma- 
na, riservato a spettacoli di vario genere, tra cui i 
combattimenti dei gladiatori. Consisteva schema- 
ticamente in un'arena ellittica 0 pseudoellittica, 
intorno alla quale correva una larga muraglia alta 
405 m (podium) su cui stavano 1 seggi dei sena- 
tori, delle vestali e dei principali magistrati. AI di 
sopra del podio si stendevano le gradinate per il 
popolo. L'accesso ai vari ordini di posti veniva ga- 
rantito da una serie di gallerie anulari sovrapposte 
(collegate da scale) che si all'acciavano verso l’e- 
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sterno dell’edificio; da queste partivano gallerie 
radiali inclinate, rampe o scale che immettevano 
ai singoli settori di posti, separati tra loro dagli 
stessi fornici di uscita delle rampe radiali. Tra i 
maggiori a. giunti fino a noi si possono ricordare 
quelli di Pozzuoli, di Roma (il Colosseo), di Vero- 
na, di Arles e Nîmes in Francia. 
Angarano centro di produzione ceramica presso 
Bassano, attivo nei secc. xvi e xvi. La manifat- 
tura fu fondata intorno al 1669 dai fratelli Manar- 
di, cui si deve l'invenzione della tecnica del «late- 
sino», una ceramica fine e cristallina dal fondo 
bianco azzurrino. Nel 1705, ai Manardi subentrò 
Giannantonio Caffo, che dovette subire la con- 
correnza della ceramica Antonibon delle Nove di 
Bassano. La prima produzione di A. fu soprattut- 
to di stoviglie simili a quelle di Lodi e di Faenza; 
seguirono ceramiche su modello ligure, in parti- 
colare piccoli piatti e pannelli da parete decorati 
con paesaggi e vedute. 
Angeli Franco (Roma 1935-88) pittore italiano. 
E stato con M. Schifano e T. Festa tra i protagoni- 
sti della romana Scuola di Piazza del Popolo e fra 
i più rappresentativi esponenti della pop art italia- 
na. Le sue opere, cui non sono inizialmente estra- 
nee suggestioni neodadaiste e informali, sono ca- 
riche di valenze segnico-simboliche legate a ele- 
menti iconografici d'immediata riconoscibilità co- 
me falci e martelli, svastiche, lupe romane, stelle 
della bandiera statunitense, dollari, il cui impiego 
è riconducibile al clima d'impegno politico-socia- 
le degli anni Sessanta e Settanta. L’ultima fase 
della sua produzione mostra inclinazioni più tra- 
dizionalmente figurative in una ripresa di modi 
d'impronta metafisica. 
Angeli Giuseppe (Venezia 1712-98) pittore italia- 
no. Seguace di G.B. Piazzetta e incline a un mor- 
bido cromatismo, eseguì decorazioni di chiese e di 
edifici pubblici, ritratti e pale d'altare, fra cui la 
Caduta della manna e i) Sacri ficio dt Melchisedech 
(Venezia, San Stae). 
Angelico Guido di Piero + Beato Angelico. 
Angelo da Orvieto (Orvieto, prima metà sec. 
xIv) architetto italiano. Le sue uniche opere do- 
cumentate sono il Palazzo dei Consoli di Gubbio 
(iniziato nel 1332) e il Palazzo Comunale di Città 
di Castello, nei quali, pur nell’ambito dell’archi- 
tettura toscana contemporanea, dimostra un nuo- 
vissimo gusto per l'armonia delle proporzioni e la 
squadrata solidità dei volumi. 
Anglada-Camarasa Hermenegild (Barcellona 
1871 - Port de Pollenga, Maiorca, 1959) pittore 
SPARO: Il contatto con le avanguardie artistiche 
i Parigi, dove approdò nel 1894, portò a matura- 
zione la sua tendenza espressionistica e decorati- 
va; abbandonato il genere del paesaggio, che ave- 
va caralterizzato i suoi esordi, prese a dipingere 
scene di danze spagnole, notturni parigini e sog- 
getti folcloristici, ispiratori di forme e colori bril- 
lanti. Nel 1914 si stabilì a Maiorca e il tema del 
paesaggio, ormai inteso nelle sue forme astratte e 
decorative, ritornò prevalente nella sua produzio- 
ne. Molto noto e apprezzato anche negli Stati 
Uniti. partecipò a numerose esposizioni sia ol- 
treoceano sia In Europa. 


Angoletta Bruno (Belluno 1880 - Milano 1954) il- 
lustratore, pittore e scenografo italiano. Autodi- 
datta, lavorò inizialmente al Teatro dei Piccoli di 
V. Podrecca; deve la sua fama soprattutto all’in- 
venzione del personaggio di Marmittone per il 
«Corriere dei Piccoli» (1928). Il suo inconfondibile 
stile mostra un’originale declinazione del nove- 
centismo, contaminato da un gusto per la sintesi 
geometrizzante di derivazione secessionista. Oltre 
che in numerose collane editoriali, sue illustrazioni 
furono pubblicate nella rivista per l’infanzia «Giro 
Giro Tondo» (1921) e in periodici illustrati degli 
anni Trenta («Noi e il mondo», «Novella», «La let- 
tura», «Lidel», «Le grandi firme») e del dopoguer- 
ra («Guerin Meschino», «Bertoldo», «Candido»). 
Angrand Charles Théophile (Criquetot-sur-Ouvil- 
le 1854 - Rouen 1926) pittore e disegnatore france- 
se. Dopo aver trattato temi moderni nei primi anni 
Ottanta (La linea occidentale all'uscita da Parigi, 
1886, coll. priv.), nel 1886-87 si volse a una pittura 
puntinista, a stretto contatto con P. Seurat e G. Si- 
gnac (La mietttura, 1887 ca, Ginevra, Petit Palais). 
Dopo il 1891 si dedicò essenzialmente al pastello e 
al disegno; nel 1896 lasciò Parigi per la Normandia. 
Anguier Francois (Eu 1604 - Parigi 1669) e Mi- 
chel (Eu 1612 - Parigi 1686) scultori francesi. Fra- 
telli, soggiornarono entrambi a Roma, dove subi- 
rono l'influenza di A. Algardi. Tornati a Parigi, vi 
diffusero con successo il gusto classicista in grevi 
composizioni per monumenti funerari e decora- 
zioni di chiese e palazzi. Eseguirono insieme la lo- 
ro opera più impegnativa, il mausoleo del duca di 
Montmorency a Moulins (1651-58). 

Anguissola Sofonisba (Cremona 1535 ca - Paler- 
mo 1625) pittrice italiana. Allieva di B. Campi, fu 
attiva nella città natale, in Spagna (dove ebbe lar- 
ga fama presso la corte), a Genova e a Palermo. 


Sofonisba Anguissola 


«Ritratto di Minerva Anguissola (Autoritratto? )»: olio su 
tela, ci 36x29. Milano, Breve. 


Anhui 


Nei numerosi ritratti, che rappresentano per lo più 
membri della cerchia familiare (Anu/care Anguis- 
solacon i figli, Nivaa, Nivaagaards Malerisamling; 
Ritratto della madre Bianca Ponzone, 1557, Berli- 
no. Staatl. Mus.), la resa naturalistica è ravvivata 
dall'approccio affettuoso e da sottili osservazioni 
psicologiche, calate talora in un contesto quasi da 
scena di genere (La partita a scacchi, Poznàn, 
Muz. Narodowe). Più rigido e formale appare il 
tono dei ritratti dipinti per la corte spagnola, mol- 
to prossimi agli esempi di A. Sanchez Coello (/n- 
fanta Catalina Micaela, Madrid, Prado). Dai vari 
autoritratti (Autoritratto alla spinetta, Napoli, Mus. 
di Capodimonte; Autoritratto al cavalletto, Lancut, 
Muz. Zamek) traspare la consapevolezza della 
propria posizione di donna colta e versatile, pittri- 
ce per scelta, ammirata e celebrata dai contempo- 
ranei. Alla pittura si dedicarono pure le sorelle, in 
particolare Lucia (Cremona, 1540-66 ca) che fu a 
sua volta delicata ritrattista (Ritratto della sorellina 
Europa, Brescia, Pin. Tosio-Martinengo). 

Anhui scuola pittorica cinese del periodo Ching 
(1644-1911). Fra i suoi principali esponenti figura- 
no i cosiddetti «Quattro Maestri d'A.»: Sun I, 
Wang Chih-jui, Cha Shih-piao, Hung-jén. Mentre 
la mancanza o scarsità della documentazione im- 
pedisce una valutazione dell’opera dei primi due, 
Cha Shih-piao si distingue per l’essenzialità e la 
semplicità della composizione, evidenti nella pit- 
tura conservata presso il Mus. Naz. di Stoccolma. 
Hung-Jén (prima del | 620-63), ritiratosi in un con- 
vento e allievo ideale di Ni Tsan (periodo Yiian 
1276-1368), esprime, in forme lineari, un lirismo 
impregnato di religiosità, come risulta dalle ampie 
pitture del Mus. di Amburgo, della Coll. Vannot- 
ti a Lugano e del Mus. di Pechino. 

animalistico, stile + scitica, arte. 

Anker Albert (Ins, Berna, 1831-1910) pittore e il- 
lustratore svizzero. Abbandonati gli studi di teolo- 
gia, nel 1854 si trasferì a Parigi e divenne allievo di 
Ch. Gleyre, dal quale apprese a disegnare con ri- 
gore neoclassico. Pittore di figura, privilegiò le sce- 
ne di genere ispirate all’infanzia e alla vita contadi- 
na, descritte con affettuosa partecipazione (Nel bo- 
sco, 1865, Lille, Mus. de Beaux-Arts; Il neonato, 
1867; Le ricamatrici e Il segretario comunale, 1875, 
Losanna, Mus. Cantonale di Belle Arti). La sua 
pittura, accostata spesso a J.-F. Millet e G. Cour- 
bet, ricorda piuttosto quella di . Induno o di G. 
Toma e, per la luce degli interni, la pittura olande- 
se del Seicento. Realizzò anche pregiate nature 
morte (Natura morta, caffè e cognac, Winterthur, 
Kunstmus.) e centinaia di pezzi (con ritratti e scene 
di vita quotidiana) per la manifattura di ceramiche 
di Th. Deck. a Parigi, per la quale lavorò dal 1866. 
Annenkov Jurij (Petropavlosk 1889 - Parigi 1974) 
pittore. scenografo e illustratore russo. Dopo una 
prima formazione all'Accademia di San Pietro- 
burgo, nel 1911 fu a Parigi dove conobbe M. Denis 
e F. Vallotton e si iniziò al cubismo. Ma fu soprat- 
tutto un realismo calligrafico, tra espressionismo e 
Nuova Oggettività, a distinguere la sua attività di 
illustratore e ritrattista negli anni Venti (ritratti di 
Kropotkin, Lunaciarskij, Babel, Trockij; disegni 
per la rivista simbolista «Recits de réveurs»). Dal 
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1924 visse tra Francia e Germania; dopo la guerra 
si volse a una pittura informale materica. 
Annigoni Pietro (Milano 1910 - Firenze 1988) 
pittore italiano. Di tecnica raffinata e di gusto le- 
vigatamente tradizionalista, è noto per i suoi ri- 
tratti, in particolare quelli dei reali d'Inghilterra. 
Annoni Ambrogio (Milano 1882-1954) architetto 
italiano. Allievo di C. Boito e di L. Beltrami, si de- 
dicò ai problemi del restauro, sostenendo, contro 
le tesi del restauro stilistico, la possibilità di inseri- 
re architetture moderne in ambienti storici. Fra i 
restauri da lui eseguiti ricordiamo quelli delle chie- 
se di San Giovanni Evangelista e San Francesco a 
Ravenna e dell'Ospedale Maggiore di Milano. 
Anovelo da Imbonate (attivo in Lombardia tra 
la fine del sec. xiv e l’inizio del xv) pittore e mi- 
niatore italiano. Formatosi nella bottega del Mae- 
stro del Lancelot, fu uno dei maggiori miniatori 
lombardi dell'età di Gian Galeazzo Visconti, per 
il quale eseguì le illustrazioni del Messale dell'in- 
coronazione (1400-1402, Milano, Biblioteca Capi- 
tolare gi Sant'Ambrogio). Allo stesso periodo ri- 
sale l Messale di Santa Tecla (1402, Milano, Bi- 
blioteca Capitolare Metropolitana), mentre a una 
fase precedente (1380-95 ca) altri tre codici di si- 
cura autografia (la Leggenda dei santi Aimo e 
Vermondo, Milano, Biblioteca Trivulziana: due 
codici di Lucano, Parigi, Bibliothèque Nat.). AI- 
l’attività di miniatore affiancò anche quella di pit- 
tore, testimoniata da una piccola Crocifissione 
(Milano, San Giorgio in Palazzo) e da un affresco 
d’analogo soggetto (Milano, San Marco). Artista 
di notevole levatura e personalità, innestò gli sti- 
lemi del gotico internazionale sulla tradizione pit- 
torica lombarda cresciuta sugli esempi di Giusto 
de’ Menabuoi e Giovanni da Milano. 

Anquetin Louis (Etrépagny, Normandia, 1861 - 
Parigi 1932) pittore francese. A Parigi dal 1882, si 
affermò come brillante innovatore del linguaggio 
postimpressionista in senso c/oisomniste (Strada - 
cinque del pomeriggio, 1887, Hartford, Connecti- 
cut, Wadsworth Atheneum; Giovane donna che 
legge un giornale, 1890, Londra, Tate Gall.). Suoi 
soggetti preferiti furono i paesaggi urbani, le sce- 
ne di caffè, le corse di cavalli, gli ambienti elegan- 
ti. A partire dagli ultimi anni del secolo, si volse a 
una pittura monumentale, baroccheggiante, es- 
senzialmente derivata da Rubens. 

Ansaldo Giovanni Andrea (Voltri 1584 - Geno- 
va 1638) pittore italiano. Allievo di O. Cambiaso, 
eseguì scenografici affreschi per molte chiese del- 
la Liguria e numerose pale d'altare (Pietà, Geno- 
va, Acc. Ligustica; Verso il riposo, Roma, Gall. 
Naz. di Arte Antica). ricevendo incarichi dai mag- 
giori committenti genovesi (Brignole, Spinola, 
Lomellini). La sua pittura risulta influenzata dai 
contatti con i toscani riformati, per il tramite di 
G.B. Paggi, dai soggiorni genovesi di P.P. Rubens 
e A. Van Dyck e, soprattutto, dalla patetica 
drammaticità dei contemporanei lombardi (Mo- 
razzone. G.C. Procaccini e Cerano) e dalle ricer- 
che luministiche dei caravaggeschi. 

Anselmi Alessandro (Roma 1934) architetto italia- 
no. Fu tra i promotori del GRAU (Gruppo Romano 
Architetti Urbanisti), gruppo di neoavanguardia 
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fondato a Roma nel 1962 che propugnava il recu- 
pero della relazione con il passato e la predominan- 
za delle forme rigorosamente geometriche. Tra le 
opere della maturità, esemplificative di un’autono- 
ma evoluzione personale, si ricordano: i progetti 
realizzati nel comune di Santa Severina (Catanzaro, 
1979-83) e il municipio di Rezé-les-Nantes (1986). 
Anselmi Michelangelo (Siena o Lucca 1492 ca - 
Parma 1554) pittore italiano. Attivo a Parma, do- 
ve si stabilì tra il 1516 e il 1520, eseguì affreschi 
nelle chiese di San Giovanni e della Steccata, e 
pale d’altare in cui convergono (a testimonianza 
di una irrequieta ricerca formale) ricordi senesi 
(D. Beccafumi) e del manierismo fiorentino e, so- 
prattutto, echi del Correggio e del Parmigianino. 
Fra le sue opere più signil'icative, i Padri della Chie- 
sa (1539) affrescati nella Collegiata di Busseto. 
Anselmo Giovanni (Borgofranco d'Ivrea 1934) ar- 
tista italiano. Esponente dell’arte povera, ha inda- 
gato soprattutto le interazioni tra materiali di op- 
posta natura, come quelli organici e inorganici; così 
in Scultura che mangia (1968) sostanze vegetali so- 
no pressate tra blocchi di granito finché decompo- 
nendosi ne provocano il distacco, mentre in 7or- 
sione (1968) una pelle animale è affondata in un 
blocco di cemento e ritorta attorno a un bastone di 
legno creando un effetto di tensione. Ha lavorato 
spesso con massi di pietra e granito sondando dli- 
mensioni come peso, gravità, energia. 

Anselmo da Campione (Campione, Como, attivo 
nei secc. XII e xl) architetto e scultore italiano. Fu a 
capo di maestranze campionesi nel Duomo di Mo- 
dena. Gli sono attribuiti i vigorosi rilievi del pontile 
con scene della Passione di Cristo, che attestano 
fondamentali legami stilistici con l’arte provenzale. 
Anshutz Thomas Pollock (Newport, Kentucky, 
1851 — Fort Washington, Pennsylvania, 1912) pit- 
tore statunitense. Dopo una prima formazione 
newyorkese, si trasferì a Filadelfia, all’Academy 
of Fine Arts. Studioso attento e poi insegnante di 
anatomia umana, si ispirò al mondo del lavoro: 
pastori, fattori, minatori e operai delle industrie 
metallurgiche (La pausa degli operai, 1880, San 
Francisco, M.H. de Young Memorial Mus.). Dal 
1884 cominciò a utilizzare la fotografia per lo stu- 
dio delle composizioni. Il suo stile maturo è carat- 
terizzato da forme solide e sintetiche, un poco en- 
fatizzate, che manifestano la grande competenza 
anatomica dell'artista. 

Ansuino da Forlì (attivo a Padova nel sec. xv) pit- 
tore italiano. E noto per l'affresco firmato con la 
Predica di san Cnstoforo nella Cappella Ovetari 
agli Eremitani di Padova (distrutto nel 1944), ope- 
ra vicina al plasticismo rinascimentale toscano e al 
primo Mantegna. A.fuchiamato a partecipare alla 
decorazione della cappella nel 1451 ca, insieme a 
Bono da Ferrara, in seguito alla morte di Giovanni 
d'Alemagna, che nel 1448 aveva dato inizio all’im- 
presa con A. Vivarini, A. Mantegna e N. Pizzolo. 
anta ciascuno dei due pilastri angolari posti a 
rinforzo del muro, come nel tempio in + antis; 
battente di un + portale; portello dipinto diun > 
polittico: le tavole laterali di un organo che, ruo- 
tando su cerniere, hanno la funzione di porte. 
Antal Fregerick (Budapest 1887 - Londra 1954) 


storico dell’arte ungherese. Formatosi a Vienna 
alla scuola di H. Wélfflin e M. Dvoffk, visse e 
operò in Germania, a Berlino, trasferendosi poi a 
Lonera con l’affermarsi della dittatura hitleriana 
(1933). Nella sua opera fondamentale, Lu pittura 
fiorentina e il suo ambiente sociale (1948), il meto- 
do rigoroso della scuola di Vienna è applicato, su 
basi marxiste, allo studio dei condizionamenti 
economici e socio-politici gel fenomeno artistico. 
Opere postume: Studi su Fiissli (1956), Grandi e 
libertini nella pittura di Hogarth (1962), Classici- 
smo e romanticismo (1966), La pittura italiana tra 
classicismo e manierismo (1977). 

antefissa negli edifici greci, etruschi e romani, 
elemento terminale dei coppi collocato lungo la li- 
nea ei gronda o alle sue estremità con funzione di 
arresto o di gocciolatoio, ma anche ornamentale. 
In pietra o terracotta, può avere forma di palmet- 
ta, di testa umana, di Gorgone ecc. 

Antelami Benedetto (ca 1150-1230) scultore e ar- 
chitetto italiano. Sembra di poter arguire dal suo 
nome che facesse parte di una di quelle maestran- 
ze di costruttori chiamati «magistri Antelami» 
provenienti dalla valle d'Intelvi. Nulla si conosce 
della sua vita, se non che la sua attività si svolse in 
prevalenza a Parma e che i rapporti con l’arte 
francese, in specie provenzale, dovettero essere 
diretti; gli sono stati attribuiti alcuni capitelli del 
chiostro di Saint-Trophime ad Arles(1165-70 ca). 
Dopo un iniziale probabile esordio a Genova 
(leoni stilofori della facciata del Duomo), lA. ap- 
pare a Parma, a lavorare nel Duomo, prima del 
1178 (data del rilievo della Deposizione) e qui si 
dedica alla decorazione del coro; della sua opera 
per il Duomo rimangono ora solo i resti di un son- 
tuoso pulpito, riconoscibili nella lastra marmorea 
con la Deposizione murata nel transetto destro, 
in quattro leoni stilofori presso la controfacciata, 
in tre capitelli con Scene bibliche e in una lastra 
molto danneggiata con la Maiestas Domini (Par- 
ma, Gall. Naz.). All’ambito dei suoi collaboratori 
va invece riferita, sempre nel Duomo, la Cattedra 
episcopale. Sempre a Parma, nel 1196, l'A. inizia il 
lavoro per la costruzione e la decorazione plastica 
del Battistero, opera in cui raggiunge il punto più 
alto della sua arte e attua alla perfezione l’unità 
armonica ed espressiva di scultura e architettura. 
E un edil'icio a pianta ottagonale all’esterno e de- 
caesagona all’interno, con tre portali, quattro or- 
dini di logge architravate e un ultimo ordine chiu- 
so, nuovissimo per concezione, che sviluppa in 
forme gotiche modelli di estrazione classica; la de- 
corazione scolpita si raggruppa per la maggior 
parte attorno ai portali e all’interno. Il portale 
nord presenta nella lunetta L'adorazione dei Ma- 
gi e figure i profeti e apostoli, sul lato sinistro 
David e Isata, sul destro Salomone e la regina di 
Saba; il portale ovest presenta nella lunetta il Giu- 
dizio finale, nell’architrave la Resurrezione dei 
morti; il portale sud l’Allegoria della vita secondo 
la leggenda di Barlaam; all’interno, lunette con La 
fuga in Egitto e David che suona il salterio e per- 
sonificazioni delle Stagioni e dei Mesi (eseguite 
con ampio intervento di collaboratori). Tra il 1180 
e il 1190 A. lavorò anche per il Duomo di Fiden- 
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Benedetto Antelami 

1 «Deposizione» (1178): 
rilievo in pietra rosa, 

cm 120x230. Parma, 
Duomo. 

2 «La leggenda di 
Barlaanm»: lunetta del 
portale sud con 
«L'allegoria della vita 
secondo la leggenda di 
Barlaan» (dopo il 1196). 
Parma, Battistero. 

3-4 «Agosto» e 
«Settembre» (dopo il 
1196): cm 116 X48Xx32. 
Parina, Battistero. 


za, probabilmente col progetto della facciata (in- 
compiuta) e di alcuni gruppi plastici, lasciati poi 
all'esecuzione di abilissimi collaboratori. L’in- 
fluenza dell’A., decisiva per gli sviluppi della scul- 
tura dell'Italia settentrionale nel momento finale 
del romanico, lungo tutta la prima metà del Due- 
cento. si riscontra con evidenza nei cicli dei mesi 
del Duomo di Cremona e di quello di Ferrara, in 
sculture della Basilica di San Marco a Venezia, 
nella facciata di Sant'Andrea a Vercelli e nella 
Deposizione del Duomo di Tivoli. Entro la civiltà 
del romanico di Val Padana, l'A. rappresenta il 
punto in cuila scultura raggiunse la maggiore ma- 
turità e raffinatezza. un punto ormai vicinissimo al 
trapasso nel gotico. Questa maturità si rivela in 
un realismo potente e lievemente stilizzato e in 
un’eleganza di linee che non esclude il senso di 
forza terrestre proprio del romanico, ma ne ri- 
scatta la più dura materialità. Caratteristica del- 
LA. è la concezione del rapporto strettissimo tra 
architettura e scultura, un fondamento dell’esteti- 
ca figurativa medievale che in lui, architetto e 
scultore insieme, si attua con particolare rigore. 

Antemio di Tralle (Lidia, sec. vi d.C.) architetto e 
teorico bizantino. Per incarico di Giustiniano, rie- 
dificò con Isidoro ei Mileto la chiesa di Santa Sofia 
a Costantinopoli (532-537). L'edificio, che restò un 
modello per l'architettura religiosa bizantina, fon- 
de lo schema longitudinale con quello a pianta 
centrale e ha il suo fulcro nella grande cupola, 
creatrice di una spazialità nuova. Le fonti gli attri- 
buiscono anche uno scritto di fisica e geometria. 

antemurale muro posto a difesa di un'opera for- 


tificata; muro di sostegno d’un altro muro (detto 
anche contromuro). 

Antenore (seconda metà del sec. vi a.C.) scultore 
ateniese. Sua è la Kore n. 681 dell’Acropoli di 
Atene (520-510 a.C.), una statua monumentale, 
conservata nel Mus. dell’ Acropoli, che costituisce 
uno dei capisaldi gella scultura attica di epoca ar- 
caica, fondendo l'eleganza disegnativa del gusto 
ionico con la costruzione massiccia della figura. 
Modellò inoltre il primo gruppo bronzeo dei 7i- 
rannicidi Armodio e Aristogitone, che fu asporta- 
to da Serse nel 480 a.C., e ideò i frontoni del tem- 
pio di Apollo a Delfi. Fu probabilmente lo sculto- 
re ufficiale degli avversari dei Pisistratidi. 
antependium + paliotto. 

Antico + Alari Bonacolsi, Pier Jacopo. 

Antifilo (sec. iv a.C.) pittore greco contempora- 
neo di Apelle e suo rivale. E ricordato da Plinio 
come esperto nelle tecniche dell’encausto e delle 
tempera: altre fonti menzionano come sue ope 


bottega del lanaiolo. 
Antimene, Pittore di (attivo nell’ulti 
delsec. vi a.C.) ceramografo attico che 
la tecnica a figure nere. La sua pyefematgrt (gli si 
attribuiscono 136 vasi) ricordagW5h: 


sori, ratfigurò fra l’altr 
vita quotidiana, oltre 8 
atteggiamenti comici e 
cle e il centauro Pholos a Ifgxira, British Mus.). 

antiporta termine che indica una porta posta di- 
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Antonello da Messina 


nanzi a un’altra e lo spazio tra le due; oppure, l’in- 
sieme delle opere di fortificazione collocate di- 
nanzi alle porte d’una fortezza. 

antis si dice in antis un tipo arcaico di tempio gre- 
co che ha sulla facciata due colonne centrali e due 
pilastri angolari, o ante, collocate alle due estremità 
del muro; quando colonne e pilastri siano anche 
sulla facciata posteriore si parla di doppia antis. 
Antokol’skij Mark Matveeviî (Vilna 1843 - 
Homburg 1902) scultore russo. Formatosi all’Ac- 
cademia di San Pietroburgo negli anni Sessanta, 
fu poi in Italia e a Parigi. Pur influenzata da modi 
occidentali, la sua scultura si colloca nell’ambito 
del revival slavo, caratterizzandosi per l’interpre- 
tazione ora realistica ora letterariamente dram- 
matica di temi della storia russa (/van il Terribile, 
1871, marmo a San Pietroburgo, Ermitage, copia 
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in bronzo a Londra, Kensington Mus.; Pietro il 
Grande, 1872, San Pietroburgo, Mus. Russo). 
Antolinez Claudio José Vicente (Madrid 1635- 
75) pittore spagnolo. Operò nell’ambito della 
scuola barocca madrilena, risentendo del colori- 
smo veneziano e di Rubens. Godette di notevole 
celebrità soprattutto per le numerose immagini 
della /mmacolata Concezione (Madrid, Prado e 
Mus. Lazaro Galdiano). Dipinse anche scene di 
soggetto mitologico e di genere, tra cui //mercan- 
te dli dipinti (Monaco, Alte Pin.), che mostrala co- 
noscenza degli olandesi e di Velazquez. 

Antolini Giovanni Antonio (Castel Bolognese, 
Ravenna, 1756 - Milano 1841) architetto e teorico 
italiano. Espresse gli ideali della cultura illumini- 
stica lombarda in una serie di interventi nel tessu- 
to urbano (sistemazione del Foro Bonaparte a 
Milano, 1801; completamento delle Procuratie 
Nuovissime o Ala Napoleonica a Venezia, 1807), 
rielaborando nella progettazione architettonica 
precedenti esperienze francesi (C.-N. Ledoux) e 
contribuendo in misura non marginale all’imma- 
gine della città ottocentesca. 

Antonelli Alessandro (Ghemme, Novara, 1798 - 
Torino 1888) architetto italiano. Studiò all’Acca- 
demia di Brera e al Politecnico di Torino e perfe- 
zionò la sua preparazione a Roma (1826-32). Dal 
1836 al 1857 fu professore all'Accademia Alberti- 
na. Fra le sue maggiori realizzazioni si ricordano la 
cupola di San Gaudenzio a Novara (1841), l’Ospi- 
zio degli Orfani di Alessandria (1855) e, a Torino, 
il Palazzo delle Camere (1860) e la cosiddetta Mo- 
le Antonelliana (1863-89), iniziata come sinagoga 
e destinata in seguito a luogo di convegno e a mu- 
seo, una delle costruzioni più ardite e coerenti del 
tempo. Su scala urbana elaborò un progetto di tra- 
sformazione del centro di Torino (1831) e i piani 
regolatori di Novara (1857) e Ferrara (1862). Nel- 
la revisione, operata dall’A., della manualistica 
classica in funzione dei nuovi principi di necessità 
costruttiva, si ritrovano, sottilmente mediati, e con 
interessanti effetti innovativi sul piano espressivo, 
i termini del dibattito politico-culturale, sviluppa- 
tosi in Francia e approdato con un certo ritardo in 
Italia, tra il conservatorismo accademico dei 
Beaux-Arts e il progressismo scientista. 
Antonello da Messina A. di Antonio detto (Mes- 


Antonello da Messina 

1 «Crocifissione» (1475-76): olio su 
tavola, cm 59,7 Xx42,5. Anversa, 
Musée Royal des Beaux-Arts. 

2 «Vergine annunziata» (1476): olio 
su tavola, cm 46x34. Palermo, 
Galleria Regionale della Sicilia. 

3 «Autoritratto» (1475-76): olio su 
tavola, cm 35,5 X25,5. Londra, 
National Gallery. 
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sina 1430 ca - 1479) pittore italiano. Cadute ormai 
le ipotesi di un iniziale soggiorno a Palermo o a 
Milano, la formazione artistica di A. si colloca a 
Napoli intorno al 1450), nella bottega di Colanto- 
nio e a contatto con una cultura aperta a esperien- 
ze fiamminghe, spagnole e provenzali. Le sue pri- 
me opere (Madonna Salting, Londra, Nat. Gall.; 
Crocifissione, Bucarest, Mus.) hanno una saldezza 
spaziale nuova, frutto di un precoce interesse per 
l'arte dell'Italia centrale che ha riscontri anche in 
J. Fouquet e in E. Quarton, cui A. sembra acco- 
starsi. La critica connette questo lavoro di sintesi 
(tra verità lenticolare fiamminga e sensibilità spa- 
ziale italiana) a un supposto viaggio a Roma, dove 
A. sarebbe entrato in contatto con il Beato Ange- 
lico e Piero della Francesca; in questa fase (dopo il 
1460) si collocano alcuni ritratti (Cefalù, Mus.) e 
due tavolette del Mus. di Reggio Calabria (San 
Gerolanw penitente e Abramo visitato dagli ange- 
li), mentre a un periodo più avanzato dovrebbe ri- 
salire il Salvator Mundi della Nat. Gall. di Londra 
(datato forse 1475, e non 1465). Dopo un secondo 
soggiorno continentale intorno al 1470), in cui poté 
spingersi a Venezia e forse conoscere Giovanni 
Bellini, A. tornò in Sicilia, lasciandovi il Polittico 
di san Gregorio (1473, Messina, Mus. Regionale), 
di imponente sintesi pierfrancescana, un trittico di 
destinazione non accertata (diviso fra il Castello 
Sforzesco di Milano e gli Uffizi), e la Annuncia- 
zione di Palazzolo Acreide (1474, Siracusa, Gall. 
Regionale), in qualche modo memore di influenze 
fiamminghe. Nel 1475-76 era a Venezia, dove ese- 
guì alcuni capolavori (San Gerolamo nello stu- 
dio*, Londra, Nat. Gall.; Pala di san Cassiano, in 
parte a Vienna, Kunsthistorisches Mus.: Pietà, 
Venezia, Mus. Correr; San Sebastiano, Dresda, 
Gemiildegal.; e le due Croci fissiori, Anversa, Mus. 
Royal des Beaux-Arts e Londra, Nat. Gall.), in cui 
lo splendore luminoso del colore si arricchisce di 
una morbidezza cromatica derivata da Giovanni 
Bellini; nello stesso periodo si collocano anche al- 
cuni tra i migliori ritratti (// condottiero, Parigi, 
Louvre; il cosiddetto Autoritratto, Londra, Nat. 
Gall.). A un probabile soggiorno milanese, avve- 
nuto su invito del duca Gian Galeazzo, dovrebbe 
risalire il Ritratto Trivulzio del Mus. Civ. di Arte 
Antica di Torino (1476). Successivi al nuovo ritor- 
no in Sicilia (1476) sono, infine. la Vergine annun- 
ziata (Palermo, Gall. Regionale della Sicilia), la 
drammatica Pietà del Prado e alcuni ritratti (Ber- 
lino. Staatl. Mus.). Portatore di un linguaggio 
complesso e articolato, che univa il naturalismo 
dei fiamminghi al gusto italiano per il rigore della 
forma e della definizione plastica, A. ebbe una in- 
fluenza determinante sull'arte italiana, contri- 
buendo a unificarla in una sintesi di spazio, luce e 
colore che specialmente a Venezia favorì la «libe- 
razione» cromatica di Giovanni Bellini e trovò in- 
telligenti interpreti nel Carpaccio, in Cima da Co- 
negliano e in Alvise Vivarini. 

Antonello da Saliba (Messina, notizie 1480- 
1535) pittore italiano. Allievo di Jacobello di An- 
tonello, operò inizialmente in Sicilia (Polittico, 
1503-04. Taormina, San Sebastiano), imitando 
dapprima lo zio Antonello da Messina e aggior- 


nandosi in seguito sulla coeva pittura veneta 
(Pietà, Venezia, Palazzo Ducale; Annunciata, Ve- 
nezia, Gall. dell’Acc.). Rientrato a Messina nel 
1497, si irrigidì in modi di tradizione generica- 
mente antonelliana. 

Antoni Janine + post human. 

Antoniazzo Romano Antonio Aquili detto (Ro- 
ma, notizie 1452-1508) pittore italiano. Inizial- 
mente legato ai modi dell’Angelico e di B. Goz- 
zoli, collaborò nel 1480-81 con Melozzo da Forlì 
alla decorazione della Biblioteca Vaticana. Tra- 
dusse gli stimoli ricevuti da questi maestri in una 
particolare versione arcaizzante, che ebbe larga 
diffusione nel Lazio. Oltre a cicli di affreschi (Sto- 
rie di santa Francesca Romana, 1468, convento di 
Tor de’ Specchi a Roma), dipinse tavole in cui i 
nitidi volumi delle figure si stagliano su fondi oro 
preziosamente damascati (Madonna degli uditori 
di Rota, Roma, Pin. Vaticana; Annunciazione col 
cardinale Torquemada, 1500, Roma, Santa Maria 
sopra Minerva). 

Antonio da Fabriano A. di Agostino di ser Gio- 
vanni detto (Fabriano, notizie 1451-89) pittore 
italiano. Il suo linguaggio presenta elementi di 
cultura fiamminga, forse mediati attraverso un 
giovanile soggiorno a Genova, e altri derivati da 
Piero della Francesca, come certa tendenza all’a- 
strazione formale e il vigoroso plasticismo (Croci- 


fisso, 1452, Matelica, Mus. Piersanti). 


Antonio da Negroponte pittore di origine greca 
attivo a Venezia nella seconda metà del sec. xv. 
Forse collaboratore di Antonio Vivarini, firmò la 
grande pala della Madonna in trono in San Fran- 
cesco della Vigna a Venezia, databile verso il 
1470, il cui monumentale impianto architettonico 
e le tipologie fisionomiche e decorative apparten- 
gono al repertorio dei Vivarini (Antonio e Barto- 
lomeo giovane), mentre lo schema è risolto con 
una sensibilità ornamentale ancora tardogotica. 
Antonio da Viterbo o Antonio del Massaro + 
Pastura. 

Antonio di Agostino di ser Giovanni + Anto- 
nio da Fabriano. 

Antonio di Francesco da Venezia + Antonio 
Veneziano. 

Antonio di Vincenzo (Bologna 1350 ca - 1401 o 
1402) architetto italiano. Attivo a Bologna (1384, 
loggia della Mercanzia), iniziò nel 1390 e diresse 
per oltre dieci anni la costruzione della Basilica di 
San Petronio, di impianto gotico, in cui la plastica 
robustezza fiorentina si fonde con spunti di gusto 
«internazionale». Tra le opere più tarde, la sagre- 
stia e il campanile di San Francesco (1397) ispira- 
ti a un decorativismo di carattere nordico. 
Antonio Leonelli da Crevalcore (Crevalcore?, 
Bologna, 1450 - m. dopo il 1513) pittore italiano. 
Sicuramente documentato a Bologna dal 1478, si 
formò a contatto con artisti di provenienza ferra- 
rese come il Cossa e il de Roberti. Attorno all’u- 
nica opera firmata, una Sacra Famiglia (1493) già 
al Mus. di Berlino (poi distrutta), è stato ricompo- 
sto un ristretto catalogo comprendente un trittico 
con Madonna e Bambino fra i santi Pietro e Paolo 
(Londra, coll. priv.), il Retratto della famiglia Sa- 
crati (Monaco, Alte Pin.) e un'altra Sacra Fami- 
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glia (Stoccarda, Staatsgal.), opere che cristallizza- 
no i modì del Cossa in una sigla cruda e tagliente 
con accentuazioni popolaresche e curiosi inserti 
descrittivi. 

Antonio Pisano + Pisanello. 

Antonio Speziario Cavarretto + Maestro di 
Giovanni Barrile. 

Antonio Veneziano A. di Francesco da Venezia 
detto (attivo nella seconda metà del sec. xiv) pit- 
tore italiano. Si hanno notizie documentarie dal 
1369 al 1388. Di probabile origine veneziana, fu 
attivo a Siena, Firenze e Pisa. Tra le sue opere, le 
tre Storie di san Ranteri, affrescate nel Camposan- 
to di Pisa (1384-86), lo confermano narratore vi- 
vace che traduce forme plastiche toscane in un co- 
lorismo di grande intensità. Una virata in chiave 
espressiva attestano invece gli affreschi della Cap- 
pella di San Blas nel Duomo di Toledo, riferiti al- 
la fase estrema della sua attività (1395 ca). 
antropoidi, vasi vasi in terracotta a destinazione 
funeraria che raffigurano nella decorazione alcu- 
ne parti del corpo umano, in genere il volto o il 
busto. Utilizzati per contenere le ceneri del de- 
funto, sono attestati fin dall’età preistorica in va- 
rie civiltà; tra | più noti sono i + canopi. 
Antropov Aleksej Petroviè (San Pietroburgo 
1716-95) pittore russo. Decoratore di residenze 
reali (Palazzo d’Inverno) e di chiese e ritrattista 
ufficiale (Lo zar Pietro 111, 1762), interpretò la tran- 
sizione dal barocco al nuovo gusto del Settecento. 
Anuszkiewicz Richard + op art. 

Anzil Toffolo, Giovanni Toffolo detto (Monaco 
di Baviera 1911) pittore italiano di origine tede- 
sca. In Italia dal 1916, cominciò a dipingere dopo 
il 1940 da autodidatta. L'orientamento neoreali- 
sta, influenzato da una progressiva sintesi cubista 
delle forme, trovò le basi teoriche nel Manifesto 
per un’arte classica moderna del 1946, del quale fu 
tra i firmatari. Nella produzione degli anni Cin- 
quanta prevale una figurazione monumentale, di 
tematica sociale (Spigolatrice, 1950 ca, Udine, 
Gall. d'Arte Mod.; La mondina caduta, 1951, Suz- 
zara, Gall. d'Arte Cont. Campo di girasoli, 1955 
ca, Udine, Cassa di Risparmio di Udine e Porde- 
none); in seguito si è dedicato a una pittura dai ri- 
svolti fantastici, influenzata dal linguaggio infor- 
male, che prelude all’intensa espressività della ri- 
presa figurativa degli anni più tardi. 

Apelle (Colofone?, sec. Iv a.C.) pittore greco. 
Visse a Efeso e a Coo, dove si conservavano le 
sue opere più famose. Fu il ritrattista ufficiale di 
Alessandro Magno. Stando alle fonti. soprattutto 
Plinio, che ne narrano qualità e aneddoti, l’accen- 
tuato naturalismo, i sapienti effetti prospettici, il 
magistrale impiego del chiaroscuro ne fecero il 
pittore più illustre dell'antichità, tanto che Augu- 
sto acquistò la sua celebre Afrodite Anadiomene 
per il tempio di Cesare nel Foro. Nessuna opera ci 
è pervenuta, ma tracce dell’iconografia dei dipin- 
ti di A. vanno cercate nella produzione di cera- 
mograti apuli a lui contemporanei (Pittore di Da- 
rio, Pittore di Medea), soprattutto nel ricorso alla 
struttura tripartita in senso orizzontale. Echi del- 
l’arte del pittore si ritrovano nell'affresco da Er- 
colano con Eracle e Telefo (Napoli, Mus. Ar- 


cheologico Naz.), oltre che in una scena del fregio 
su fondo nel triclinio della Villa Farnesi, al Mus. 
Naz. Romano. 

apoditerio nelle palestre e nelle + terme greche 
e romane, luogo adibito a spogliatoio; nelle chiese 
orientali, locale corrispondente alla + sacrestia. 
apofisi o apofige + colonna. 

Apollinaire Guillaume (Roma 1880 - Parigi 1918) 
poeta, scrittore e critico francese. Con intuito feli- 
ce e fede appassionata nella funzione d’avanguar- 
dia della pittura moderna, fu al centro delle più vi- 
vaci battaglie artistiche del suo tempo. Fu il primo 
a sostenere i fauves, presentando nel 1908 opere 
di H. Matisse, A. Derain ecc.; fiancheggiò la «ri- 
voluzione» cubista dei suoi amici P. Picasso e G. 
Braque con uno scritto rimasto celebre, / pittori 
cubisti (1913); e fu poi sempre pronto a cogliere 
l’importanza di tendenze anche disparate, da R. 
Delaunay (alla cui poetica egli diede il nome di 
«orfismo») al futurismo (entrò in contatto con 
Marinetti e scrisse L'’antitradizione futurista, 
1913), da F. Picabia a G. de Chirico. 

Apollodoro di Damasco (prima metà del sec. Il 
d.C.) architetto greco. Originario della Siria, 
operò a Roma, soprattutto sotto l’imperatore 
Traiano, di cui fu architetto ufficiale per costru- 
zioni sia militari (ponte sul Danubio, lungo oltre 
un chilometro) sia civili (Foro Traiano, 107-113 
d.C., e Basilica Ulpia). Secondo alcuni studiosi fu 
anche ingegnere e progettò i tagli della via lungo 
il Danubio e della sella del Quirinale. La critica 
moderna gli attribuisce interventi nel porto di 
Ostia, la progettazione e la collaborazione con lo 
stesso Traiano e con vari artisti nella concezione 
del programma decorativo degli archi traianei ad 
Ancona e a Benevento, oltre che dei rilievi della 
Colonna Traiana. 

Apollonio di Atene (sec. 1 d.C.) scultore greco. 
Di scuola neoattica, è noto fin dal rinascimento 
come autore della statua marmorea frammentana 
(conservata nei Mus. Vaticani) detta Torso del 
Belvedere, ormai identificata con Filottete moren- 
te. Sulla base della lettura della firma, incisa sulla 
manopola della mano sinistra (lettura peraltro 
fortemente contestata e oggi anche smentita), ol- 
treche per motivi stilistici, si attribuisce inoltre ad 
A. la celebre statua bronzea del Pugilatore (Ro- 
ma, Mus. Naz.). 

Apollonio di Giovanni (Firenze 1415 ca - 1465) 
pittore e miniatore italiano. Diresse, con Marco 
del Buono, una delle botteghe di decoratori di 
cassoni nuziali più attive e apprezzate a Firenze 
intorno alla metà del sec. xv. Trale sue opere si ri- 
cordano pannelli di cassone in diversi musei 
(Oberlin, Allen Memorial Mus.: New Haven, Ya- 
le University Art Gall.) e le miniature del codice 
virgiliano della Biblioteca Riccardiana di Firenze. 
Apollonio di Tralle (sec. i a.C.) scultore greco. 
Scolpì, insieme al fratello TAURIsco. un celebre 
gruppo marmoreo rappresentante il supplizio di 
Dirce, di cui resta una replica romana nel Toro 
Farnese (Napoli, Mus. Archeologico Naz.). 
Appel Karel (Amsterdam 1921) pittore olandese. 
Nel 1948, con Corneille. A. Jorn e P. Alechinskv 
fondò il gruppo internazionale + Cobra. La sua 


appenninica, civiltà 


pittura è segnata da una potente carica espressio- 
nistica che, pur riproponendosi in termini infor- 
mali, si ricollega ai grandi maestri dell’espressio- 
nismo nordico: da E. Nolde a M. Pechstein, da E. 
Munch a J. Ensor. E un'arte, quella di A., realiz- 
zata con una violenza gestuale estrema che con- 
duce, talora, a un disprezzo totale per la forma e 
che si costruisce per accumulo di dense stratifica- 
zioni di materia colorata, entro le quali appaiono 
spesso rudimenti di immagine umana dall'aspetto 
tra il drammatico e il beffardo (Personaggio, 1958, 
Colonia, Wallraf-Richartz Mus.). 

appenninica, civiltà termine, introdotto nel 1958 
dall’archeologo U. Rellini e in seguito ridefinito 
da S.M. Puglisi, che allo stato attuale degli studi di 
protostoria italiana si considera ancora adeguato 
a indicare un complesso di testimonianze archeo- 
logiche (manufatti, forma degli abitati, usanze fu- 
nerarie ecc.) in cui si riconosce un patrimonio cul- 
turale comune a gruppi assai eterogenei dal punto 
di vista etnico-linguistico. L'ambito cronologico di 
sviluppo della c.a. comprende l'età del Bronzo 
Medio e Recente. Alla fase finale del Bronzo Me- 
dio (attorno al sec. xiv a.C.) va circoscritta la c.a. 
propriamente detta, caratterizzata nella ceramica 
da motivi decorativi incisi e intagliati; con il Bron- 
zo Recente (sec. xl e parte del xi a.C.) subentra 
la fase subappenninica in cui le forme vascolari, 
ormai quasi completamente prive di elementi de- 
corativi sulla superficie, presentano anse plastica- 
mente elaborate. Geograficamente il termine di 
c.a. tende a includere gran parte della penisola, 
dall'’Emilia Romagna a tutta l'Italia centro-meri- 
dionale, oltre alle isole Eolie e ad alcune zone co- 
stiere della Sicilia nordorientale. Da un lato sono 
testimoniati svariati riti funerari e forme sepolcra- 
li, dall'altro è spiccata la tendenza verso la stabi- 
lizzazione di comunità sempre più popolose e in 
grado di esercitare un controllo su vaste porzioni 
di territorio. 

Appia Adolphe (Ginevra 1862 - Nyon 1928) dise- 
gnatore, scenografo, regista e teorico svizzero. 
Studiò a Parigi e fu presto in contatto con la cer- 
chia wagneriana di Bayreuth. Nei suoi testi teori- 
ci (tra cui La messa in scena del dramma wagne- 
riano, 1895; e La nussica e la messa in scena, 1899), 
oppone al naturalismo illusionistico della scena 
dipinta ottocentesca un progetto di riforma del- 
l'architettura teatrale legato all'idea di Wort-Ton- 
Drama e, in generale, all'estetica wagneriana. Al 
regista il compito di integrare e combinare in 
unità gli «elementi plastici» della nuova scena: il 
velario e il suolo (elementi statici verticale e oriz- 
zontale), l'attore (elemento dinamico) e lo spazio 
che li contiene. condizionato in misura determi- 
nante dall’illuminazione. Le sue teorie, che trova- 
rono realizzazione soprattutto nella messa in sce- 
na di drammi wagneriani (tra cui un Tristano e 
Isotta per la Scala di Milano, 1923), costituiscono 
significative anticipazioni del teatro espressioni- 
sta. 

Appiani Andrea (Milano 1754-1817) pittore ita- 
liano. Allievo di C.M. Giudici, di M. Knoller e di 
G. Traballesi, divenne dal 1796. con l’arrivo di 
Bonaparte a Milano, il pittore ufficiale dell'impe- 
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«Ritratto femminile»: olio su tela, cm 47 X34. Milano, 
Pinacoteca Ambrosiana. 


ratore. L’opera che lo rese celebre è il ciclo di af- 
freschi celebrativi (Fasti di Napoleone) nel Palaz- 
zo Reale di Milano, tra cui l'Apoteosi di Napoleo- 
ne (oggi a Villa Carlotta) e 35 episodi delle sue ge- 
sta, a monocromo, per la sala delle Cariatidi 
(1807-10, quasi totalmente distrutti). A. eseguì poi 
altre storie mitologiche in palazzi privati e nella 
Villa Reale di Monza e l'affresco del Parnaso nel- 
la Villa Reale di Milano (1812). La sua opera fu 
svalutata dalla critica posteriore, fatta eccezione 
per i ritratti, ai quali si è sempre riconosciuta una 
notevole acutezza psicologica (Napoleone primo 
console, Milano, Coll. Gallarati Scotti); ma risulta 
significativa se giudicata come conquista persona- 
le di un linguaggio neoclassico che si riallaccia a 
Raffaello e all'antico attraverso lo studio del clas- 
sicismo emiliano. Di tale ricerca la fase epico-ce- 
lebrativa, «napoleonica», costituisce solo un mo- 
mento, sia pure fondamentale. 

Appiani Giuseppe (Milano 1701 ca - Triefenstein, 
Franconia, 1785/86) pittore italiano. La sua lunga 
e vasta attività di freschista rococò (con forti 
ascendenze tiepolesche) si svolse, a partire dal 
1732, in Svizzera e in Germania; qui, a Magonza, 
fondò un’accademia e fu pittore di corte. Fra le 
sue opere più significative si ricordano gli affre- 
schi del Duomo di Arlesheim (1759-60) e quelli, 
posteriori, della chiesa di Vierzehnheiligen. Nel- 
l’ultima fase della sua produzione (Wiirzburg, 
chiesa di San Michele), A. si adeguò al gusto neo- 
classico, con risultati prossimi a quelli dell’Ami- 
goni. 

aptero tempio greco privo di colonnati laterali o 
di portici. 
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apuli, vasi termine con il quale si indica il ricco 
gruppo di ceramica dipinta prodotto, tra la fine 
del sec. v e gli inizi del ili a.C., in vari centri del- 
l’Apulia, tra cui soprattutto Taranto, e riconduci- 
bile alla tecnica e allo stile a figure rosse di tradi- 
zione attica. La prima generazione di ceramogra- 
fi (Pittore della Danzatrice, Pittore di Sisifo) st di- 
stingue per l'eleganza delle composizioni, mentre 
nel sec. Iv, dominato dalla figura del Pittore di 
Dario e dalla sua bottega, si affermano composi- 
zioni grandiose di carattere narrativo o mitologico 
(stile ornato), accanto a una decorazione vascola- 
re più semplificata (stile piano).Tutta la produzio- 
ne è caratterizzata da esuberanza decorativa e da 
policromia a colori sovradipinti, in particolare 
nella fase finale, detta ceramica di Gnathia. 

Aqa Mirak (sec. xvi) pittore persiano. Originario 
di Isfahan, è forse il più grande fra gli allievi di 
Bihzad; di lui ci rimangono le miniature del 
«Quintetto» (Hamsa) di Nizami (celebre poeta 
persiano del sec. x11), eseguite tra 11 1539 e il 1543 
e conservate al British Mus. Come il suo grande 
maestro, A. è capace di restituire con impareggia- 
bile precisione ogni particolare; meno profonda 
risulta invece la sua capacità di caratterizzazione 
psicologica delle figure umane. 

Aquili Antonio + Antoniazzo Romano. 

araba, arte espressione generica usata per indica- 
re le manifestazioni artistiche dei popoli arabi. 
L’espansione araba verificatasi nelle regioni del- 
l'Asia, dell’Africa e dell'Europa dopo la morte di 
Maometto (632 d.C.) non consente di giudicare le 
manifestazioni artistiche più significative del po- 
polo arabo come fenomeno storico-culturale cir- 
coscritto entro i confini etnici d'origine. Pertanto 
gli aspetti salienti dell’a.a., diversificati nelle loro 
caratterizzazioni cronologiche e geografiche, ven- 
gono trattati sotto voci specifiche: + islamica, ar- 
te; + moresco, stile; + mozarabica, arte; + prei- 
slamica, arte. Tuttavia, se è lecito segnalare in ma- 
nifestazioni anche così distanti per epoca e latitu- 
dine tendenze comuni, queste si possono ravvisa- 
re nella fusione tra aspetto estetico e aspetto reli- 
gioso — fusione che determina una concezione di 
«arte» e «bellezza» assai diversa da quella occi- 
dentale — e nel sostanziale antinaturalismo. Que- 
st ultimo risale al divieto del Profeta di raffigurare 
uomini e animali; sebbene, di fatto, sovente disat- 
teso, esso rimarrà sempre come ragione di fondo, 
dando all'arte dell'Islam il suo inconfondibile tim- 
bro. 

arabesco motivo ornamentale, in genere dise- 
gnato a rilievo basso o a graffito; consiste in un in- 
treccio ritmato di linee geometriche e di forme ve- 
getali stilizzate da cui sono assenti figure umane e 
animali. Probabilmente di origine araba e pratica- 
to da artigiani musulmani attivi a Venezia a parti- 
re dal 1475 ca, l’a. si diffuse in Europa nella prima 
metà del sec. xvi, soprattutto come decorazione 
per oggetti in metallo, rilegature di libri, stoffe e 
ceramiche. 

Araki Nobuyoshi (Tokyo 1940) fotografo giappo- 
nese. Dopo una decennale collaborazione con l’a- 
genzia pubblicitaria Dentsu, nel 1971 è salito alla 
ribalta con Voyage sentimental, cronaca senza ve- 


li del proprio viaggio di nozze. Per A. la fotografia 
è un medium autobiografico, che documenta os- 
sessivamente ogni istante dell’esistenza, esploran- 
do temi come amore, morte e desiderio. Tra le 
immagini ricorrenti del suo repertorio: nature 
morte, paesaggi urbani (7okyo Story, 1989) e so- 
prattutto — dal 1990, anno della scomparsa della 
moglie — ritratti di giovani prostitute in pose eroti- 
che esplicite e coercitive, realizzate con il consen- 
so delle modelle. 

Araldi Alessandro (Parma 1460 ca - 1528/29) pit- 
tore italiano. La prima opera firmata e datata 
1496, una Madonna col Bambino, san Giuseppe e 
un donatore (Parma, Duomo), rivela influssi della 
scuola ferrarese e del Mantegna. La decorazione 
a grottesche di una sala dell’appartamento di Gio- 
vanna Piacenza nel convento di San Paolo a Par- 
ma (1514), dove A. affrescò anche la Cappella di 
Santa Caterina, testimonia il suo aggiornamento 
sulle contemporanee esperienze romane, arricchi- 
to da echi del Pinturicchio, di L. Costa, del Fran- 
cia. 

aramaica, arte + siro-palestinese, arte. 

arazzo tessuto di alto pregio, ornato da motivi 
decorativi naturalistici o astratti, o da scene a fi- 
gura, che si caratterizza, rispetto ad altri manufat- 
ti tessili, per la particolare tecnica di esecuzione. Il 
nome è legato alla città di Arras (Francia), il mag- 
gior centro di produzione di a. nella prima metà 
del sec. xv. Questi tessuti erano eseguiti da arti- 
giani specializzati, che li lavoravano su grandi telai 
secondo due diverse tecniche — ad alto liccio (col 
telaio disposto verticalmente) o a basso liccio (col 
telaio disposto orizzontalmente) — avvolgendo 
completamente, sia sul diritto che sul rovescio, 
una fitta serie di fili paralleli costituenti l’ordito 
(di lino, canapa o stame), tramite le passate per- 
pendicolari della trama composta da filati di lana, 
spesso anche di seta e, negli arazzi più ricchi, d’o- 
ro e d’argento. Gli arazzieri ricopiavano modelli 
dipinti su carta o su tela, detti cartoni o patroni, 
forniti loro dai pittori. Manifatture di a. furono 
diffuse in tutta l'Europa tra il sec. xI e l’inizio del 
XIX. Pol, l'avvento dell'industria interruppe pres- 
soché completamente la produzione, di carattere 
artigianale e particolarmente lenta e costosa, che 
fu ripresa saltuariamente nel corso del sec. xx. Gli 
a., ricercati per l'alto valore decorativo non di- 
sgiunto da convenienze pratiche (riscaldamento 
di ambienti), erano facilmente trasportabili, dun- 
que particolarmente adatti ad apparare lussuosa- 
mente sale o stanze private, ambienti di rappre- 
sentanza di una corte, interni ecclesiastici, ma an- 
che strade o giardini in occasione di entrate trion- 
fali o feste all’aperto. Le forme più caratteristiche: 
i sontuosi a. da muro, spesso raccolti in serie dal 
tema unitario; i bancali o le spalliere, bassi e lun- 
ghi, usati per ricoprire i dossali dei banchi o strisce 
di muro; gli entre-fenétre e gli antiporta (0 portie- 
re) posti a decoro delle pareti tra le finestre o so- 
pra le porte; in tessuto d'a. furono talora eseguite 
pale o antependia d'altare, fodere per cuscini. se- 
die. divani, tovaglie, apparamenti da letto. I più 
antichi esemplari di a., tedeschi. sono databili al 
sec. xI (frammenti provenienti dalla chiesa di San 


+0 


arazzo 


1 Arazzo dalla serie 
sull'«Apocalisse di san Giovanni» 
(sec. xv) di N. Bataille. Angers, 
Musée des Tapisseries. 

2 «Offrande du Coeur» (sec. xv, 
mani fattura di Arras). Parigi, 
Musée de Cluny. 

3 «La pesca miracolosa» (part.) 
dalla serie degli «Atti degli 
Apostoli» su cartoni di Raffaello 
(3515-17 ca, manifattura di 
Bricvelles). Città del Vaticano, 
Pinacoteca Vaticana. 

4 Arazzo dalla serie della «Dama 
del liocorno» (pari. sec. xV1). 
Parigi, Musée de Cluny. 
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5 «Giuseppe respinge la moglie di Putifarre», dalla serie 
con «Storie di Giuseppe» su cartoni del Bronzino (1549, 
mani fattura di Firenze). Firenze, Palazzo Vecchio. 


6 «La caduta della manna» (part.) dalla serie «Trionfi e 
figure del Santissimo Sacramento» su bozzetto di P. P. 
Rubens (sec. xvi, mani fattura di Bruxelles). Torino, 
Palazzo Reale. 

7 «Il mercato dei fiori», dalla serie «Tenture chinoise» su 
cartoni di F. Boucher (1743-53, manifattura di Beauvais). 
Torino, Palazzo Reale. 


8 «JI pellegrino e la rosa» su disegno E. Burne-Jones (sec. 
xx, manifattura di Merton Abbey). 


9 «Il sole di mezzanotte» su cartone di J. Lurgat (sec. xx, 
manifattura di Aubusson). Parigi, Mobilier National. 
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Gedeone a Colonia, oggi distribuiti in vari musei, 
decorati con animali entro medaglioni, di gusto 
romanico): ma la grande espansione del settore si 
ebbe in età gotica, in Francia, nelle Fiandre e in 
Germania. Importanti serie di a., usate sia nelle 
chiese che nelle residenze dei laici, furono esegui- 
te a Parigi, specie nella seconda metà del Trecen- 
to (Apocalisse di san Giovanni, Angers, Mus. des 
Tapisseries, tessuta da N. Bataille per Luigi 1 
d'Angiò, su disegno di Hennequin di Bruges, ispi- 
rato, come sovente accadeva, a codici miniati del- 
l'epoca). La collaborazione diretta fra gli arazzie- 
rie i pittori, autori dei cartoni, assicurò un costan- 
te livello qualitativo agli arazzi parigini nonché a 
quelli dell’importante centro di Arras. 

La diffusione dell'a. continua nel corso del Quat- 
trocento, estendendosi alle dimore della ricca 
borghesia cittadina; accanto ai temi tradizionali di 
storie, allegorie cavalleresche, millefiori (densis- 
simi motivi floreali stilizzati), appaiono più di fre- 
quente, con accentuato intento decorativo, le sce- 
ne di caccia o di vita cortese e, specie nelle mani- 
fatture minori delle Fiandre e dell’ Artois, le ver- 
dures (fitti motivi di paesaggio, vegetazione, ani- 
mali). Caratteri di qualità più corrente e di gusto 
popolaresco hanno sovente gli arazzi tedeschi e 
svizzeri, nei quali il tipico motivo dell’«uomo del- 
le selve» conferma la nota dominante di una viva- 
ce fantasia decorativa. Le vicende della guerra dei 
Cent'anni provocano la completa decadenza delle 
manifatture parigine: nella prima metà del sec. xv 
il primato spetta ad Arras, che produce pezzi di 
gusto cortese e di eleganza raffinata (Offrande du 
Coeur. Parigi, Mus. de Cluny; Gesta di Jourdain 
de Blave, Padova, Mus. Civ.); le succede, nella se- 
conda metà del secolo, Tournai, che fornisce, so- 
prattutto alla corte di Borgogna, arazzi in cui le 
immagini appaiono organizzate come un assieme 
serrato e compatto di zone cromatiche, affollatis- 
simo di figure, di intenso, monumentale valore 
decorativo (Battaglia di Roncisvalle, Firenze, 
Mus. del Bargello e Bruxelles, Mus.; Cacce, Lon- 
dra, Victoria and Albert Mus.); i paramenti sono 
per lo più privi di bordi, e recano sovente cartigli 
con scritte. Più evidenti legami col gusto pittorico 
del tempo ha la produzione di Bruxelles, che si 
afferma negli ultimi decenni del secolo con com- 
posizioni chiaramente impostate entro ampie bor- 
dure e con elaborati effetti cromatici, in funzione 
della resa prospettica (Comunione di Herkenbald, 
su disegno di Jan Van Roome, 1513, Bruxelles, 
Mus. Royal d'Art et d'Histoire). Tipici della città 
belga sono. sullo scorcio del sec. xvi, i tapis d'or, 
così chiamati per la ricchezza dei fili d'oro e d’ar- 
gento nella trama. Tra le più importanti manifat- 
ture cittadine, che appongono ora il proprio mar- 
chio agli arazzi. sono quelle di P. Van Aelst, che 
tesse anche su cartoni di Raffaello (Atti degli apo- 
stoli, 1515-17 ca: i cartoni rimasti sono al Victoria 
and Albert Mus. di Londra: gli a. nella Pin. Vati- 
cana). e quella dei Pannemaker. L’a. aderisce al- 
l'impostazione pittorica del gusto rinascimentale: 
il tentativo di conciliare il rispetto per l'autonomia 
dell'a. in quanto tale con questa nuova esigenza, 
spetta soprattutto al pittore e cartonista B. Van 
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Orley (Battaglia di Pavia, Napoli, Mus. di Capo- 
dimonte). Dal 1528, a Bruxelles, è obbligatorio si- 
glare gli a. con una marca della città, per ordinan- 
za di Carlo v. Progressivamente, ogni città sceglie 
una propria marca da tessere sui prodotti delle 
sue manifatture. Oltre agli a. tessuti in altre mani- 
fatture delle Fiandre (Oudenarde), della Svizzera 
(Basilea), della Germania (Norimberga, Lipsia, 
Stoccarda ecc.), sono da ricordare i poetici mille- 
fiori che si dicono eseguiti da tessitori francesi am- 
bulanti, attivi nella valle della Loira: a essi è tradi- 
zionalmente attribuito, fra l’altro, la celeberrima 
serie della Dama del liocorno (Parigi, Mus. de 
Cluny), a fondo millefiori, per la quale è stata 
però avanzata l'ipotesi di una produzione brussel- 
lese. 

Nelle regioni meridionali d'Europa la moda del- 
l'a. si afferma piuttosto tardi. Nel sec. xv rimango- 
no senza seguito immediato tentativi di impianta- 
re manifatture in Spagna e in Italia (Mantova, 
Ferrara, Venezia, Siena). La prima importante se- 
rie di a. rinascimentali italiani si ha con i Mesi (Mi- 
lano, Castello Sforzesco), tessuti a Vigevano da 
Benedetto da Milano all’inizio del sec. xvi per 
Gian Giacomo Trivulzio, su cartoni del Braman- 
tino. Fondamentale per lo sviluppo del settore in 
Italia fu l’attività di alcuni arazzieri di Bruxelles: 
G. e N. Karcher che assieme a J. Rost diressero a 
Ferrara la manifattura istituita nel 1536 da Ercole 
d'Este (cartoni di Giulio Romano, Pordenone, 
B. Dossi); N. Karcher fu poi alla corte di Manto- 
va, dove intessé modelli di Giulio Romano (Gio- 
chi di putti, Lisbona, Fondazione Gulbenkian), e 
infine a Firenze, dove nel 1546 Cosimo 1 fondò la 
più prestigiosa manifattura italiana, affidandone a 
sua volta la direzione agli stessi maestri fiammin- 
ghi. I paramenti dell’arazzeria medicea, realizzati 
con grande perizia tecnica su cartoni di artisti di 
primo piano, divennero un mezzo di traduzione 
della poetica manieristica, interpretandone la ve- 
na fantastica con estrema eleganza decorativa 
(Storie di Giuseppe, Firenze, Palazzo Vecchio, su 
cartoni del Pontormo e del Bronzino; Mesi e 
Grottesche, Firenze, Uffizi, su cartoni del Ba- 
chiacca). 

Di netta ispirazione manieristica sono anche gli a. 
tessuti nella manifattura reale di Fontainebleau, 
istituita da Francesco 1 (1547) sotto la direzione 
del Primaticcio; verso il 1550 Enrico i aprì un’al- 
tra arazzeria a Parigi, nell’Ospedale della Trinità, 
ma non risulta che la produzione abbia assunto 
dimensioni qualitativamente ragguardevoli. Per- 
secuzioni politiche e religiose provocarono, nella 
seconda metà del secolo, la fuga di numerosi 
arazzieri dai Paesi Bassi e la conseguente diffu- 
sione della loro attività in varie regioni europee. 
Essi giungono infatti in Svezia e in Norvegia, do- 
ve però l’arazzeria mantiene il proprio carattere 
di prevalente ispirazione popolare, in Polonia, in 
Inghilterra e in Germania, dove lo scambio di 
esperienze con i tessitori locali dà luogo a una 
produzione varia per tecnica e gusto. Nell'ultimo 
ventennio del secolo ha una certa importanza in 
Spagna la produzione di P. Gutierrez, che ha la- 
boratori a Salamanca e a Madrid; in quest’ultimo 
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centro l’attività è documentata anche nel sec. xviI. 
Continua anche nel Seicento la preminenza di 
Bruxelles gove si afferma, con risonanza europea, 
la nuova tendenza di gusto promossa «da P.P. Ru- 
bens: i suoi bozzetti per arazzi concentrano l’inte- 
resse sulla «storia» raffigurata in primo piano, in 
proporzioni monumentali, secondo una concezio- 
ne eminentemente pittorica (Storia di Decio Mu- 
re, tessuta in numerose versioni, a partire dal 
1618) o spostano l’attenzione su giochi sorpren- 
denti d’illusionismo prospettico (Trionfo dell'Eu- 
caristia, Madrid, monastero delle Descalzas Rea- 
les). A Bruxelles si affianca Anversa, con una 
produzione non sempre di eccelsa qualità, ma ab- 
bondantissima e largamente esportata in Europa 
(manifattura dei Wauters). Accanto a questa pro- 
duzione si ha a Delft (Olanda), altro importante 
centro dell’arazzeria nel sec. xvi, una persistente 
tendenza verso un decorativismo tradizionale ed 
elegante (Episodi dell'Orlando Furioso, Milano, 
Mus. Poldi Pezzoli, manifattura di Francesco 
Spierinck); nella seconda metà del secolo si 
diffonde nelle Fiandre la moda delle teniéres, 0s- 
sia degli a. con scene di genere agresti, ispirate al- 
le composizioni dei Tenies. Fin dai primi anni del 
Seicento la Francia ha assunto a sua volta un ruo- 
lo di primo piano nell’arazzeria: dalla manifattura 
promossa da Enrico 1 nella Grande Galerie del 
Louvre (1608), a quella aperta a Parigi agli inizi 
del secolo da M. Comans e F. de la Planche, che 
proeuce paramenti di alta qualità, sino all’inglo- 
bamento dell’intero settore nella Manifattura 
Reale gei Gobelins (1667) diretta da Ch. Le Brun, 
che opera su scala vastissima, sia con repliche di 
temi già noti, sia con serie nuove su cartoni dello 
stesso Le Brun (Storia di Alessandro, Residenze 
reali ecc.), improntati all’esaltazione della potenza 
sovrana, nell’ambito di una elegante sontuosità 
decorativa che trovò numerose imitazioni. Da ri- 
cordare, accanto alla attività dei Gobelins, quella 
di alcune manifatture provinciali come Aubusson, 
che produce soprattutto verdures, e Beauvais, do- 
ve nell’ultimo ventennio del secolo furono tessuti, 
su disegni di Bérain, a. che elaborano temi deco- 
rativi con fantasia nuova (le celebri grottesche), 
con un gusto che appartiene già al Settecento. La 
revoca dell’editto di Nantes (1686) provoca l’al- 
lontanamento degli arazzieri protestanti, alcuni 
dei quali si stabiliscono in Germania (Berlino e 
Kassel), dove la produzione è variamente caratte- 
rizzata da tendenze di gusto fiammingo e france- 
se; nel primo Seicento uno dei maggiori centri 
dell'arazzeria tedesca era stata Monaco, che ave- 
va prodotto paramenti di ispirazione italianizzan- 
te (Mesi e Stagioni, su disegni di P. de Witte). In 
Inghilterra è attiva dal 1620 la manifattura di 
Mortlake, diretta ga S. Crane, che impiega araz- 
zieri fiamminghi in una proguzione variamente 
ispirata a disegni italiani e fiamminghi. In Italia 
continua l’attività dell’arazzeria medicea, su un 
piano peraltro inferiore a quello del sec. xvi; la 
manifattura aperta a Roma (1627) dal cardinale 
Barberini, pur contando su cartoni di artisti come 
Pietro da Cortona e il Romanelli, non riesce a svi- 
lupparsi saldamente e viene chiusa nel 1679. 


Nel Settecento l’a. ha ormai perduto la propria 
autonomia artistica: materiali e tecniche vengono 
perfezionati e impiegati in vista di una vera € pro- 
pria imitazione della pittura, con effetti di piace- 
vole raffinatezza, in armonia con i nuovi, ridotti 
appartamenti cittadini della nobiltà, cui 1 para- 
menti sono spesso destinati. In questo senso ope- 
rano soprattutto le manifatture francesi dei Go- 
belins e quindi di Beauvais, su cartoni dei Coypel 
(Storie di don Chisciotte, ripetute più volte, come 
molte delle serie più fortunate), J.-B. Oudry (Cac- 
ce di Luigi XV), F. Boucher ( Tenture chinotse) e 
di altri tra i maggiori artisti del tempo. Da ricor- 
dare, nell’attività di queste manifatture, anche i 
rivestimenti per mobili, di qualita finissima, supe- 
riori a quelli prodotti in gran numero ad Aubus- 
son; quest’ultimo centro si distingue invece nella 
garbata, gustosa interpretazione di temi popola- 
reschi (Favole di La Fontaine). Gli orientamenti 
del gusto francese sono ampiamente diffusi in Eu- 
ropa grazie anche all'apporto diretto di numerosi 
artigiani emigrati in Germania, Polonia, Dani- 
marca, Russia; solo le Fiandre, la cui attività è pe- 
raltro limitata, mantengono una certa indipen- 
denza, con una produzione tradizionale di buon 
livello. In Italia, l’arazzeria fiorentina ha un ulti- 
mo periodo di fioritura, nell’ambito del gusto 
francese, con L. Bernini e V. Demignot, ma è co- 
stretta a chiudere nel 1737, con l'estinzione della 
casata medicea. Nello stesso anno ha inizio, sotto 
la direzione del Demignot, l’attività della mani- 
fattura promossa dai Savoia a Torino, che impie- 
ga inizialmente tessitori e disegnatori già operan- 
ti a Firenze; arazzerie vengono aperte anche a Na- 
poli e, di minore importanza, a Roma. Tessitori 
fiamminghi lavorano alla Real Fabrica di Madrid 
(1720) ma la produzione spagnola raggiungerà ri- 
sultati notevoli soprattutto nella seconda metà del 
secolo, quando la direzione è affidata al Mengs, 
con gli a. tessuti su cartoni di Goya. 

Nel sec. x1x l’arazzeria denuncia diffusamente ca- 
ratteri di stanchezza: nell'epoca napoleonica si 
hanno numerosi ritratti celebrativi, nonché ripro- 
duzioni di dipinti storici, che saranno frequenti 
anche in seguito. Tentativi di ripresa del settore si 
verificano nella seconda metà del secolo, specie in 
Inghilterra, a Winsor (1876) e soprattutto con la 
manifattura di W. Morris a Merton Abbey (Storia 
del Graal, su disegno di E. Burne-Jones). Nel sec. 
xx ha avuto notevole importanza la manifattura 
francese di M. Cuttoli (1925-30). alla quale hanno 
fornito modelli artisti come P. Picasso, G. Braque, 
J. Mirò, J. Lurgat e altri. A Lurgat, autore di nu- 
merosi cartoni (// gallo, Il sole di mezzanotte) è 
particolarmente legata la rivalutazione dell'a. co- 
me espressione d’arte autonoma, quale appare 
dai paramenti prodotti nelle manifatture di Au- 
busson, dei Gobelins, di Beauvais, in vari centri 
della Svizzera e del Belgio, e anche in Italia. 
Arbus Diane (New York 1923-71) fotografa sta- 
tunitense. Dopo aver esordito come fotografa di 
moea (per «Esquire», «Show». «Harper's Ba- 
zaar»), alla fine degli anni Cinquanta studiò con 
L. Model. Si concentrò soprattutto sul ritratto. 
privilegiando immagini di emarginati. di diversi. 


arca 
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di gente della strada e fornendo così un quadro 
sconcertante e drammatico degli Stati Uniti negli 
anni Sessanta. Nel 1967 il suo lavoro fu presenta- 
to, assieme a quello di G. Winogrand e di L. 
Friedlander, in un'importante mostra tenutasi al 
Mus. of Mod. Art di New York con il titolo Nuo- 
vi documenti. 1) volume più completo sul suo la- 
voro, Diane Arbus, è stato pubblicato postumo 
nel 1972, dopo il suo suicidio. Nel medesimo an- 
no. il Mus. of Mod. Art le dedicò una retrospetti- 
va che contribuì a renderla nota presso il grande 
pubblico. 

arca sarcofago di pietra di grandi dimensioni con 
un coperchio piatto e raramente decorato (arte 
antica, italica e romana) o con un coperchio alto e 
arricchito di decorazioni scolpite, come corone e 
festoni (arte medievale); mobile di legno a forma 
di cassa destinato a usi domestici o alla conserva- 
zione di reliquie; nell’iconografia ispirata al Vec- 
chio Testamento, l'imbarcazione con la quale 
Noè si salvò dal diluvio. 

arcale come sostantivo indica la parte in muratu- 
ra che sovrasta un arco; come aggettivo si riferisce 
alla forma della + centina quando questa sia ad 
arco. 

Arcangeli Francesco (Bologna 1915-74) critico 
d’arte italiano. Allievo di R. Longhi, fu direttore 
della Gall. d'Arte Mod. di Bologna e docente 
presso l’Università di Bologna. Dedicò in preva- 
lenza la sua attività di studioso e la penetrante ori- 
ginalità stilistica della sua scrittura all'arte bolo- 
gnese ed emiliana dal Trecento al Novecento 
(Bastianino, 1963, Morandi, 1964; Natura ed 
espressione nell'arte bolognese-emiltana, 1970) e 
alla storia dell’arte moderna in Europa e in Italia 
(Dal romanticismo all’informale, postumo, 1977). 
Arcangelo di Cola da Camerino (notizie 1416- 
29) pittore italiano. Attivo nelle Marche, si formò 
a contatto con l’arte di Gentile da Fabriano; in- 
torno al 1420, e ancora in seguito, soggiornò a Fi- 
renze, dove conobbe la nuova pittura di Masaccio 
e del Beato Angelico; nel 1422 fu a Roma. Nelle 
opere che gli sono attribuite (e la cui cronologia è 
tuttora incerta) equilibrio compositivo ed elegan- 
za lineare controllano un talora fastoso colorismo 
di gusto internazionale (dittico della Frick Coll., 
New York; Madonna in trono, Bibbiena, Preposi- 
tura; Madonna dell’Umiltà, Ancona, Pin. Civ.). 
arcata in una struttura architettonica, l'insieme 
dell'arco e dello spazio che esso delimita; motivo 
architettonico costituito da una serie di archi. 
arcatella piccola arcata 0, più frequentemente, 
archetto pensile. 

Arcesilao (sec. 1 a.C.) scultore greco di Cirene. 
Attivo a Roma, dove fu molto apprezzato, nella 
realizzazione delle sue opere partiva dall’esecu- 
zione di proplasmata, modelli in argilla di cui si 
conserva il ricordo nella versione marmorea, ca- 
ratterizzata da grande plasticità. Fu autore di 
gruppi marmorei di grande impegno. A lui si at- 
tribuisce il gruppo del Centauro che rapisce una 
neretde (Mus. Vaticani). Cesare gli commissionò 
l'esecuzione della statua di Venere genitrice per il 
tempio della dea nel Foro di Cesare. 

Archelao di Priene (attivo nella seconda metà 


del sec. 11 a.C.) scultore greco. E noto da un rilievo 
votivo che reca la sua firma, rinvenuto a Boville 
presso Roma e ora al British Mus. di Londra, det- 
to dell’Apoteosi di Omero. Il rilievo dovette esse- 
re dedicato a un poeta vincitore di un agone; su 
vari piani, vi sono raffigurati in un paesaggio mon- 
tuoso Zeus, Mnemosine, le Muse, la statua di un 
poeta (Esiodo o il dedicante stesso), numerose di- 
vinità e personificazioni fra cui Oikouméne e 
Chronos che incoronano Omero. Si è molto di- 
scusso sulla datazione del rilievo, che si ispira al- 
l'iconografia del gruppo scultoreo delle Muse, 
opera di Filisco di Rodi (fine del sec. in a.C.). 
archeologia disciplina che si propone l'indagine 
e la ricostruzione delle civiltà antiche attraverso lo 
studio delle testimonianze materiali recuperate 
grazie all’esplorazione e allo scavo. Nata essen- 
zialmente come disciplina ausiliaria della storia, 
con cui continua a mantenere rapporti fondamen- 
tali, l'a. ha allargato e modificato il suo campo d’a- 
zione in un'ottica interdisciplinare che l’avvicina 
sempre più, almeno nei metodi, alle discipline 
scientifiche. 

Si suole convenzionalmente distinguere l’a. in 
preistorica, protostorica, classica, microasiatica, 
orientale (del Vicino, del Medio e dell’Estremo 
Oriente), americana, africana e così via. In tempi 
recenti sono nate l’a. medievale, l’ + a. industria- 
le, l'a. urbana (che ha come oggetto l’intera se- 
quenza insediativa in città ancora esistenti, dalla 
fondazione o dalle prime attestazioni di frequen- 
tazione sino al periodo attuale). 

Ml ESPLORAZIONE ARCHEOLOGICA. Strumento cono- 
scitivo fondamentale, anche se non esclusivo del- 
la ricerca, è lo scavo, ormai comunemente inteso 
come scavo stratigrafico. Ogni sito archeologico 
viene indagato in modo da raccogliere la più esau- 
riente documentazione possibile sugli eventi na- 
turali e antropici che lo hanno caratterizzato. 
Ogni realtà su cui si indaga ha conosciuto infatti 
varie fasi: preesistenze, frequentazioni, modifiche, 
abbandoni ecc.; delle tracce che ognuna di queste 
lascia nel terreno (come lo sbriciolarsi di un muro 
che dà colore chiaro, o un incendio che lascia 
tracce nerastre) si evidenzia, strato per strato, la 
successione, in senso inverso a quello in cui si è 
formata la stratificazione. Le unità stratigrafiche, 
come vengono tecnicamente definite le tracce la- 
sciate dall'azione dell’uomo e della natura nel ter- 
reno, si distinguono in positive (frutto di azioni di 
accumulo o costruzione, come un muro, un pavi- 
mento o uno strato alluvionale), e negative (con: 
seguenza di erosione o distruzione: buche, fosse o 
tagli praticati nel terreno). Procedendo nello sca- 
vo all'indagine e documentazione delle unità stra- 
tigrafiche, dalle più recenti alle più antiche, si at- 
tua un'operazione irripetibile che comporta inevi- 
tabilmente la distruzione della stratigrafia stessa. 
Questa metodologia, mutuata dalle scienze geolo- 
giche, fu applicata dapprima nelle ricerche sull'età 
preistorica, che necessitavano di un approccio più 
simile a quello delle scienze naturali, e poi estesa 
anche allo scavo archeologico in generale: esso si 
contrappone allo «sterro» con cui, un tempo, si ri- 
cercavano opere d’arte e monumenti ignorando 
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contesti e sovrapposizioni. Preliminari allo scavo 
sono le procedure diagnostiche miranti a un’inda- 
gine con impatto distruttivo assai limitato sul sito: 
il telerilevamento e la fotografia aerea con speci- 
fiche tecniche di lettura dei dati consentono, per 
esempio, di individuare anomalie del terreno non 
visibili a occhio nudo e da ricondurre, non di rado, 
a depositi archeologici sepolti. Si applicano so- 
vente prospezioni di tipo geofisico che puntano a 
riconoscere le alterazioni delle caratteristiche del 
suolo provocate da attività di frequentazione 
umana nel passato. La prospezione geoelettrica, 
di largo impiego, permette di misurare la resisti- 
vità elettrica del suolo che può anche essere con- 
dizionata da fattori antropici (una struttura sepol- 
ta, come un muro o un pavimento, dà parametri 
di resistività più alti). La prospezione elettroma- 
gnetica (che combina i principi delle due proce- 
dure sopra ricordate) consente di individuare re- 
perti metallici di dimensioni anche molto ridotte. 
In alcuni casi ci si avvale della sonda fotografica, 
che fora il terreno sino a raggiungere lo spazio in- 
terno di tombe a camera e di edifici sepolti e, rile- 
vando fotograficamente le suppellettili e gli am- 
bienti, permette di verificarne lo stato di conser- 
vazione e di valutare l'opportunità o meno dello 
scavo. L’a. subacquea, praticata in ambienti lacu- 
stri, fluviali, marini, e più in generale in contesti 
umidi, comporta l'adozione di particolari tecniche 
di indagine e l’uso di sofisticate apparecchiature 
richieste dalla specificità dell'ambiente investiga- 
to. Essa mira al recupero e allo studio di imbarca- 
zioni e di carichi naufragati, nonché di città, porti, 
ville costiere, necropoli e strutture di varia origine 
sommersi per fenomeni di bradisismo o erosi dal- 
l’azione delle acque. Va sotto il nome di a. speri- 
mentale un campo di studi avente per scopo la ve- 
rifica di ipotesi archeologiche attraverso esperi- 
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menti che cercano di replicare con accuratezza le 
principali tecniche produttive antiche, con un nu- 
mero ridotto di fattori e di variabili. Tali esperi- 
menti, tramite cui è possibile giungere a una mi- 
gliore comprensione di alcuni aspetti del passato, 
forniscono agli archeologi gli elementi per conva- 
lidare o scartare congetture supportate soltanto 
dai dati archeologici. L’a. sperimentale prese ori- 
gine dall’osservazione etnografica di fine Otto- 
cento. I primi esperimenti riguardarono proprio 
la scheggiatura e la levigatura degli strumenti in 
pietra per estendersi in seguito alla pratica della 
caccia, dell'agricoltura, della lavorazione di sva- 
riati materiali come le pelli, il legno, l'osso, i tes- 
suti, la ceramica e i metalli. 

Mm TECNICHE DI DATAZIONE. Fondamentale nella ri- 
cerca archeologica è la possibilità di collocare cro- 
nologicamente i rinvenimenti: da ciò dipende sia 
l'interpretazione dei dati da parte dell’archeologo 
sia, in un secondo momento, la ricerca dello stori- 
co. Oltre al metodo stratigrafico e all'analisi tipo- 
logica (classificazione e confronto degli oggetti da 
datare con altri noti da contesti diversi), che per- 
mettono di ordinare in sequenze i dati (cronolo- 
gia relativa: un oggetto è più antico o più recente 
di altri oggetti), hanno raggiunto un elevato grado 
di attendibilità metodi di laboratorio in grado di 
fornire in alcuni casi datazioni assolute. Il più no- 
to è il metodo del radiocarbonio (ossia la misura- 
zione della radioattività del carbonio 14), utilizza- 
to per datare (con alcune imprecisioni ora cali- 
brate grazie alla dendrocronologia) resti organici 
contenenti carbonio, come legno, carboni, residui 
vegetali, animali e umani. Una datazione molto 
precisa è resa possibile anche dalla dendrocrono- 
logia, che studia l'accrescimento annuale degli al- 
beri a partire dai caratteristici cerchi visibili nel 
taglio dei tronchi: le diverse distanze di questi cer- 
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chi formano «sequenze» uguali in alberi dello 
stesso tipo e ambiente. Si possono così confronta- 
re oggetti e strutture in legno di cui è certa la da- 
tazione con altri in legno analogo da datare. Un 
metodo chimico-fisico impiegato per la datazione 
di ceramiche o di strutture in argilla cotta, quali 
forni, focolari e costruzioni che abbiano subito un 
incendio, è quello dell’archeomagnetismo, che si 
basa sull’analisi dell’ossido di ferro contenuto nel- 
l'argilla cotta ad alta temperatura. Per datare ce- 
ramiche è assai utilizzata anche la tecnica della 
termoluminescenza, in grado di misurare l’inter- 
vallo di tempo trascorso da quando i materiali ce- 
ramici sono stati sottoposti a riscaldamento e di 
fornire elementi di valutazione anche in merito 
alla loro autenticità. Risultati apprezzabili hanno 
raggiunto negli ultimi anni anche le ricerche di ar- 
cheometria rivolte allo studio della struttura dei 
materiali (sia metallici sia organici), dai quali è da- 
to ricavare informazioni sulle aree e sulle tecniche 
di fabbricazione degli oggetti. Nello studio degli 
oggetti d'artigianato artistico, alle tradizionali in- 
dagini stilistiche si affiancano metodi scientifici 
(per es., nei bronzi, le analisi delle leghe e le ricer- 
che sulla tecnica di fusione) e procedure di re- 
stauro In continuo miglioramento; si va sempre 
più intensificando infine il collegamento con altre 
discipline come la paleoecologia, la paleobotani- 
ca. la geologia ecc. 

M DALL’ANTIQUARIA ALL’ARCHEOLOGIA COME SCIEN- 
ZA STORICA. | progressi registrati dalle tecniche di 
indagine non devono far dimenticare altri tipi di 
approccio: lo studio degli scrittori antichi, l’inqua- 
dramento tipologico e storico di strutture e ogget- 
ti, la ricerca stilistica. Già in Tucidide (sec. v a.C.) 
si ha notizia del rinvenimento di tombe durante la 
purificazione del santuario di Delo, mentre al 
tempo di Cesare sarebbero stati compiuti scavi 
nella necropoli di Corinto da parte di coloni ro- 
mani allo scopo di reperire materiali pregiati per i 
collezionisti romani. Molto diffuso fu infatti, sia 
presso i sovrani ellenistici sia nella Roma tardore- 
pubblicana e imperiale, il gusto per il collezioni- 
smo di oggetti e opere d’arte di cui numerosi sono 
i richiami negli autori antichi. Nel medioevo l’in- 
teresse per gli oggetti del passato fu di ordine reli- 
gioso o pratico, legato cioè alla possibilità di recu- 
perare ricchezze, materiali o metalli da fondere. 
Nel corso dell’umanesimo e del rinascimento, in- 
vece, si approfondirono lo studio e la raccolta di 
monumenti antichi, considerati come modelli da- 
gli artisti, come documenti dagli storici. Grande 
fascino e interesse suscitarono nel Cinquecento le 
scoperte del Laocoonte* nella Domus Aurea ne- 
roniana (1506), della Chimera di Arezzo, dell’ Ar- 
ringatore. Nel Settecento notevole sviluppo ebbe- 
ro gli studi di carattere antiquario rivolti alle ci- 
viltà antiche: appartengono a questo secolo le 
opere monumentali di L.A. Muratori e S. Maffei, 
oltre alla nascita delle prime accademie archeolo- 
giche (nel 1726 l'Accademia etrusca di Cortona, 
nel 1732 la Società dei Dilettanti a Londra). Da- 
tano alla prima metà del Settecento le grandi 
campagne di scavo intraprese dai Borboni a Er- 
colano (1709) e Pompei (1748), sepolte dall’eru- 


zione del Vesuvio nel 79 d.C., seppur orientate 
esclusivamente al recupero di opere d’arte; allo 
stesso periodo risale l’inizio degli scavi a Stabia 
(1759), a Roma (Palatino e Foro Romano), a 
Ostia, sulla via Appia, a Villa Adriana, a Tarqui- 
nia. Nel Settecento maturò inoltre l’opera di J.J. 
Winckelmann nella quale veniva impostato un 
metodo moderno di lettura dell’opera d’arte anti- 
ca che, prendendo le mosse dalle fonti letterarie, 
si fondava sull’indagine formale e la lettura stili- 
stica; allo stesso Winckelmann si deve anche il pri- 
mo tentativo di individuare i vari momenti stilisti- 
ci dell’arte antica e di fissarne l'evoluzione. Nella 
prima metà dell’Ottocento si ebbero importanti 
spedizioni scientifiche nell'intera area del Medi- 
terraneo (nella Magna Grecia; in Grecia: Atene, 
marmi Elgin 1801-03; Olimpia, 1829), nel Vicino 
Oriente, in Egitto (missione Champollion-Rosel- 
lini, 1828) e in Mesopotamia (Khorsabad, 1834). 
Nella seconda metà dell'Ottocento si aprì una 
nuova fase esplorativa che terminerà solo con la 
seconda guerra mondiale. Sulla scia delle espan- 
sioni coloniali, le principali nazioni europee co- 
minciarono a gareggiare in grandiose imprese di 
scavo in Grecia (Atene, Olimpia, Delfi, Delo), 
Anatolia (Pergamo, Efeso, Priene, Mileto), Egit- 
to (Tebe, Menfi, Abido), Mesopotamia (Tello, 
Babilonia, Nippur), Africa settentrionale (Lam- 
besi, Timgad, Cirene). Le ricerche sull'antichità 
preclassica culminarono nelle fortunate imprese 
di H. Schliemann che nel 1870-71 iniziò lo scavo 
sulla collina di Hissarlik nella Troade, alla ricerca 
dell'antica città di Troia. Parallelamente venne in- 
trapreso un massiccio lavoro di pubblicazione di 
resoconti di scavo, di cataloghi di musei, di classi 
di monumenti, soprattutto a opera della scuola te- 
desca. In Germania, H. Brunn e A. Furtwàngler 
compirono un notevole sforzo al fine di ricostrui- 
re storicamente le manifestazioni artistiche gre- 
che e romane attraverso la comparazione delle 
fonti scritte coi monumenti figurativi e di collega- 
re l'evoluzione del fenomeno artistico all'intero 
processo storico del mondo antico. Il Novecento 
si è aperto con il riconoscimento del valore e del- 
l'importanza dell’arte romana (F. Wickhoff e 
Scuola di Vienna) e tardoantica (A. Riegl); suc- 
cessivamente, si è intensificata l'esplorazione di 
siti e monumenti nel bacino del Mediterraneo e 
non solo. Per l’Italia si può ricordare l’opera di ar- 
cheologi come R. Bianchi Bandinelli (lo storici- 
smo applicato all’arte antica), M. Pallottino (la 
definizione critica della civiltà etrusca e delle altre 
dell’Italia preromana), L. Bernabò Brea (la prei- 
storia). Nel secondo Novecento, precisamente fra 
gli anni Sessanta e Ottanta, la ricerca archeologica 
ha visto svilupparsi al suo interno, soprattutto in 
ambiente anglosassone, un movimento culturale 
denominato New Archaeology o a. processuale 
(con L. Binford come capofila) che, partendo dal 
rifiuto dell’unicità e irripetibilità dei fenomeni cul- 
turali, sostiene la possibilità di ricostruire il passa- 
to sulla base di elementi di valore generale riscon- 
trabili in diversi contesti storici; obiettivo primario 
di questo orientamento metodologico, fortemen- 
te criticato soprattutto negli anni Ottanta nono- 
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stante l’innegabile contributo dato al rinnova- 
mento delle tecniche di scavo e delle analisi di la- 
boratorio, è quello di avvicinare l’a. alle scienze 
esatte nelle modalità operative. Sul versante del- 
l'esplorazione, le scoperte degli ultimi decenni so- 
no da attribuire in parte all’affinamento dei meto- 
di di indagine e in parte all’estendersi delle cam- 
pagne di scavo per l’accresciuto numero degli ad- 
detti e la maggiore disponibilità di risorse. Nel set- 
tore del Vicino Oriente sono da ricordare le sco- 
perte relative alla città siriana di Ebla, sede di un 
fiorente regno tra il 2400 e il 1600 a.C, dovute al- 
l’italiano P. Matthiae, mentre per l'Egitto sono da 
registrare le scoperte nel tempio di Luxor di scul- 
ture del Regno medio e l’individuazione, a opera 
di una missione austriaca diretta da M. Bietak, di 
due capitali sconosciute (Pi-Ramesse, fondata da 
Ramses n, localizzata a Quantir, e Avaris nel sito 
di Tell el-Dab”a). Numerose sono le scoperte da 
segnalare nell’ambito dell’a. classica: dagli scavi 
di S. Marinatos nell’insediamento cicladico di Ak- 
rotiri nell’isola di Santorini (l’antica Tera), al rin- 
venimento delle tombe di Vergina (contenente 
materiali preziosi e da alcuni attribuita a Filippo Il 
di Macedonia) e di Derveni presso Salonicco (do- 
ve è stato recuperato un cratere in bronzo con in- 
crostazioni d’argento considerato un vero capola- 
voro di toreutica), importanti entrambe per la co- 
noscenza della pittura e dell’architettura funera- 
ria di età ellenistica; dal ritrovamento fortuito in 
mare lungo le coste calabre, presso Riace, di due 
statue confermatesi eccellenti esempi della bron- 
zistica greca della metà del sec. v a.C., ai numero- 
si interventi di ricomposizione di sculture o com- 
plessi decorativi (come quello curato da E. La 
Rocca del frontone posteriore del tempio di 
Apollo Sosiano, fatto asportare da Augusto da un 
santuario greco o magnogreco della metà del sec. 
v a.C.). Per quanto riguarda le civiltà preromane 
dell’Italia, sono da menzionare le scoperte delle 
residenze di principi etruschi dei secc. vii-vi a.C. a 
Poggio Civitate-Murlo e ad Acquarossa (dovute 
rispettivamente a K.M. Philips e a C.E. Oesten- 
berg) e le campagne di scavo nei santuari etruschi 
di Pyrgi e di Gravisca (dirette rispettivamente da 
G. Colonna e da M. Torelli). 

archeologia industriale disciplina che indaga le 
testimonianze sul territorio e i resti materiali del 
processo di industrializzazione: opifici e macchi- 
nari, magazzini, impianti minerari, villaggi e case 
operaie, ponti e infrastrutture ferroviarie. Essa 
analizza il significato, l’uso, l'evoluzione di tali in- 
sediamenti e strutture in rapporto allo sviluppo 
dei sistemi produttivi e ne promuove il recupero 
e la conservazione anche tramite interventi di riu- 
tilizzo. L’a.i. si è costituita come disciplina nel 
contesto culturale inglese intorno agli anni Cin- 
quanta del Novecento sotto l'impulso degli studi 
dedicati alla rivoluzione industriale del sec. xv e 
della necessità di salvaguardarne le residue testi- 
monianze che le nuove politiche di organizzazio- 
ne e sfruttamento del territorio rischiavano di 
cancellare. L’iniziale interesse verso i manufatti 
architettonici e la loro evoluzione in funzione del- 
le esigenze organizzative della produzione si è 


esteso alla memoria delle relazioni sociali e della 
cultura tecnica nonché allo studio e alla salva- 
guardia delle infrastrutture (strade, ponti, linee 
ferroviarie, porti ecc.). Anche dal punto di vista 
cronologico i confini della disciplina si sono via 
via dilatati fino ad abbracciare da un lato la fase 
della protoindustrializzazione (applicazione del 
motore idraulico alle macchine, primi procedi- 
menti di lavorazione del ferro e della ghisa ecc.) 
dall'altro la fabbrica fordista o gli impianti nu- 
cleari degli anni Cinquanta-Sessanta. Decisivi 
nell’affermazione della disciplina sono stati negli 
anni Sessanta la fondazione del «Journal of Indu- 
strial Archaeology» sotto la direzione di K. H ud- 
son (autore, tra l’altro, nel 1963 del pionieristico 
saggio Archeologia industriale: un'introduzione) 
e il progetto del primo parco-museo di a.i. a Coal- 
brookdale, in Inghilterra, simbolicamente consi- 
derato il luogo in cui nacque la rivoluzione indu- 
striale. A partire dagli anni Settanta l’a.i. ha tro- 
vato grande impulso sia negli Stati Uniti sia in 
Europa: sono nate numerose organizzazioni fina- 
lizzate alla conoscenza e alla tutela del patrimo- 
nio industriale; sono state attivate ricerche, cam- 
pagne di censimento e catalogazione, e si sono te- 
nuti convegni (è del 1973 il primo congresso in- 
ternazionale); è stato infine fondato un gran nu- 
mero di musei dedicati alla cultura e ai processi 
industriali (famosi i musei svedesi della siderur- 
gia, il museo del distretto siderurgico di Le Creu- 
sot-Montceau-les-Mines in Borgogna, quello di 
Gand in Belgio e l’Ironbridge Gorge Mus. sul fiu- 
me Severn nello Shropshire). La necessità di do- 
cumentare i reperti industriali nel loro valore di 
testimonianza ha dato anche vita a un vero e pro- 
prio genere fotografico di cui sono espressione, 
per esempio, i lavori dei tedeschi B. e H. Becher 
dei primi anni Settanta o le immagini di G. Basili- 
co e G. Berengo Gardin. Parallelamente al lavoro 
di catalogazione, sempre dagli anni Settanta enti 
pubblici e privati hanno promosso il restauro (fi- 
nalizzato prevalentemente al riuso) di un gran 
numero di monumenti industriali. Tra gli esempi 
più noti di tali operazioni: il recupero dei quartie- 
ri operai delle città cotoniere di Lowell nel Mas- 
sachussetts e di £6dZ in Polonia, e di paesi-fab- 
brica come Le Grand Hornu in Belgio; il riuso 
degli stabilimenti Fiat del Lingotto a Torino e 
delle officine milanesi dell’Ansaldo: la trasforma- 
zione della Gare d'Orsay a Parigi e della vecchia 
centrale elettrica di Sydney in sedi museali; il re- 
cupero dei complessi dei Mulini Stucky a Venezia 
o dei Docks a Londra. In anni recenti, nel quadro 
della riqualificazione di vaste aree industriali di- 
smesse all’interno del tessuto urbano in seguito 
alla politica di delocalizzazione, vanno ricordati il 
recupero della Bovisa a Milano, dell'Arsenale a 
Venezia, dell’area Italsider di Bagnoli a Napoli. 
In Italia, altri interessanti esempi di a.i. sono l’in- 
sediamento protoindustriale per la lavorazione 
della seta a San Leucio (Caserta) voluto da Fer- 
dinando iv di Borbone, i villaggi operai di Crespi 
d’Adda (1878) e Nuova Schio (1875), le filande 
del Lecchese, gli stabilimenti del Mattatoio a Ro- 
ma, verì e propri monumenti come la centrale 
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elettrica di Trezzo d'Adda (1906) o quella dì Cre- 
vola (1925) e le fornaci di Ponte Crotte nel Bre- 
sciano. 

Archer Thomas (Umberslade?, Warwickshire, 
1668 - Londra 1743) architetto inglese. Progettò e 
costruì residenze signorili e chiese di chiara ispira- 
zione borrominiana, tra le quali si ricordano 
Chatsworth House, Derbyshire (1705), Heythrop 
House, Oxfordshire (1707-10), Roehampton 
House, Surrey (1712), la Cattedrale di Birmin- 
gham (1711-19), la chiesa di Saint Paul a Deptford 
presso Londra (1712-30), di Saint John a West- 
minster (1714-28). 

archetto ciascuno dei piccoli archi ciechi colloca- 
tiin + aggetto nella parte alta del muro di un edi- 
ficio. sotto la cornice o la gronda; nell’architettura 
romanica sono caratteristici gli a. pensili che crea- 
no sotto il tetto una galleria ornamentale. 
Archigram, Group + Gruppo Archigram. 
Archipenko Alexandr (Kiev 1887 - New York 
1964) scultore ucraino. Studiò pittura e scultura a 
Kiev e a Mosca; nel 1908 si trasferì a Parigi dove si 
legò agli artisti di avanguardia, in particolare a F. 
Léger e ai cubisti. Dopo la prima guerra mondia- 
le si trasferì a Berlino e quindi (1923) negli Stati 
Uniti. dove esercitò anche un’intensa attività di- 
dattica (Washington, Kansas City, New York). La 
sua plastica, svolta in termini di dinamica ritmica 
attraverso la contrapposizione di linee rette e cur- 
ve, verticali e oblique, è soprattutto giocata sul- 
l'alternarsi di concavità e convessità, di vuoti e di 
pieni (Donna che cammina, 1912, Denver, Mus.; 
Incontro di pugilato, 1914, New York, Gug- 
genheim Mus.). Del 1914 sono le prime «sculto- 
pitture» e gli assemblages, per i quali usò lamine 
colorate di varie materie, ispirandosi anche ai ri- 
lievi egizi del Louvre e anticipando alcuni motivi 
dadaisti e le coreografie dei balletti russi (Medra- 
no. New York, Guggenheim Mus.). La sua pro- 
duzione più innovativa rimane quella degli anni 
Dieci: in seguito, la sua ricerca si svolse in moduli 
manieristici. arcaizzanti, con effetti di grande ma, 
a tratti. esteriore eleganza. 

architrave elemento architettonico orizzontale 
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che congiunge superiormente due montanti (co- 
lonne o pilastri) e che costituisce, negli ordini clas- 
sici, la parte inferiore della + trabeazione. Nel- 
l'ordine + dorico non è decorata, ma è separata in 
blocchi da asse ad asse di colonna; nello + ionico 
è divisa in tre fasce e così nel + corinzio; in que- 
st'ultimo però le tre fasce sono decorate. Quando 
posa su due colonne è detta anche epistilio. 
archivolto termine che spesso indica l'arco stes- 
so, ma più propriamente è la fascia frontale, liscia 
o decorata, che corre lungo la curva inferiore di 
un arco. Quando la decorazione sia costituita da 
un + bugnato, l’a. viene detto rustico. 
Arcimboldi Giuseppe (Milano 1527-93) pittore 
italiano. Eseguì per il Duomo di Milano i cartoni 
per la vetrata con le Storie di santa Caterina di 
Alessandria (databili dal 1548 al 1557) e, in colla- 
borazione con G. Meda, un grande affresco con 
l’Albero di Jesse nel Duomo di Monza (1556); nel 
1562 fu chiamato alla corte di Praga, dove divenne 
il pittore prediletto dell’imperatore Massimiliano 
e, più tardi, di Rodolfo 11, per il quale organizzò an- 
che feste e mascherate. Dipinse ritratti caricatura- 
li e figure allegoriche (Acqua e Fuoco, 1563; Esta- 
te e Inverno, 1566, Vienna, Kunsthistorisches 
Mus.; Ritratto con ortaggi, Cremona, Mus. Civ.; 
Primavera, 1573, Parigi, Louvre), realizzando le 
sembianze umane mediante insiemi di fiori, frutti, 
ortaggi, animali ecc.: una pittura illusionistica, in- 
sieme fantastica e minuziosa, legata sia al manieri- 
smo sia all’allegorismo tardocinquecentesco. Nel 
Novecento la sua opera, vista come una singolare 
anticipazione di certi aspetti del surrealismo, ha in- 
contrato particolare fortuna. 


Giuseppe Arcimboldi 


«Primavera» (1573 ): olio su tavola, cm 76 X64. Parigi, 
Louvre. 


49 


Argenti 


arco struttura architettonica curvilinea ricavata in 
un muro o autonomamente sostenuta da colonne 
o pilastri La nomenclatura strutturale dell’a. ne 
distingue le diverse parti: intradosso o sottarco è la 
superficie interna, estradosso quella esterna; ar- 
chivolto la faccia o la cornice decorata che talvolta 
corre lungo la faccia anteriore dell’a.; imposte i 
due elementi su cui l’a. appoggia e chiave di volta 
la pietra troncopiramidale collocata alla sua estre- 
mità superiore. Con riferimento al disegno archi- 
tettonico si dice corda (ma anche luce o sottotesa) 
la distanza tra le due estremità dell’a. e freccia la 
sua altezza, cioè la linea retta ideale che congiun- 
e la corda con la parte più alta della curvatura. 
t-iohdo la curvatura, detta sesto, si ha poi una no- 
menclatura tipologica dell’a.; è detto a tutto sesto 0 
a pieno centro l'a. con curvatura semicircolare; a 
sesto scemo la. in cui la corda sia inferiore al dia- 
metro, dando così luogo a un semicerchio incom- 
pleto; a sesto ribassato l'a. il cui intradosso rag- 
giunge una freccia massima inferiore alla metà 
della corda; ellittico l'a. in cui la curvatura abbia 
forma di mezza ellisse; a sesto acuto l'a. con dop- 
pio centro, perciò con forma ogivale, tipico dello 
stile gotico, mentre a ferro di cavallo o moresco è 
detto l’a. a tre centri; /obato è, infine, un a. diviso 
in più lobi. Ancora tipico dello stile gotico è l’arco 
rampante, che poggia su imposte collocate a diver- 
so livello. A. trionfale o onorario è detto il monu- 
mento dell’architettura romana eretto in onore di 
imperatori, generali vittoriosi o personaggi illustri. 
Per lo più a pianta rettangolare, a due fronti, con 
un unico passaggio a volta, cui possono talvolta 
affiancarsi due aperture minori, può essere anche 
a pianta quadrata e a quattro fronti, con altrettan- 
te aperture. Nella chiesa paleocristiana, romanica 
e gotica si dice a. di trionfo o trionfale la. che fa da 
raccordo tra la navata centrale e il presbiterio. 
arcosolio nelle catacombe, la nicchia ad arco in 
cui veniva collocato il sarcofago. 
Arcuccio Angiolillo (Napoli?, notizie 1464-92) 
pittore italiano. Le sue opere (Annunciazione, 
chiesa dell'Annunziata, Sant'Agata dei Goti; San 
Sebastiano e Madonna col Bambino del Duomo 
di Aversa) sono di gusto arcaizzante, vicino alla 
cultura iberico-fiamminga importata a Napoli da 
J. Baco. 
ardica termine d’origine bizantina, usato partico- 
larmente per le chiese di Ravenna; indica un atrio 
ridotto al solo portico. 
Arellano Juan de (Santorcaz 1 61 4 - Madrid 1676) 
pittore spagnolo. Si specializzò nelle composizioni 
di fiori, ispirate a modelli fiamminghi e, in un se- 
condo tempo, anche italiani. Ebbe grande succes- 
so presso 1 contemporanei; numerose sue opere 
sono al Mus. del Prado a Madrid. 
arengario nei comuni medievali, il luogo in cui gli 
oratori parlavano durante le pubbliche assem- 
blee, in genere un edificio con loggia al piano ter- 
reno. In Lombardia coincise poi con il+ broletto 
e nel Veneto con il Palazzo della Ragione. 
Arentsz Arent, detto Cabel (Amsterdam 1585 ca 
- 1631) pittore olandese. | suoi paesaggi, conser- 
vati nelle pinacoteche olandesi e nel Kunsthistori- 
sches Mus. di Vienna, talvolta recanti il mono- 


moresco 
rampante 
a tutto sesto 


a sesto acuto 

a sesto ribassato 
a sesto scemo 
lobato 


gramma AA, riecheggiano, con toni più vivaci e 
meno delicati, la pittura di + Avercamp: ampie 
distese innevate, fiumi e canali gelati, marine, resi 
con tratto minuto e popolati di vivaci figure. 
aretini, vasi + terra sigillata. 

Arfe Juan de (Len 1535 - Madrid 1603) orafo e 
trattatista spagnolo. Nella sua attività di orafo al 
servizio della chiesa postridentina e delle sue 
istanze liturgiche, conciliò il rigore della forma 
con la regolata magnificenza degli ornati produ- 
cendo decine di busti-reliquiario per l’Escorial e 
imponenti «custodie» processionali per il Santissi- 
mo Sacramento (sorta di monumentali ostenso- 
ri), fra cui quella in argento della Cattedrale di Si- 
viglia (1580-87). Nel suo trattato De varia conme- 
suracibn para la escultura y architeciura (1587) po- 
lemizza vivacemente con le licenze dello stile pla- 
teresco da lui definito «opera moderna», messo in 
rapporto con l’«arte barbarica» o gotica, e propu- 
gna il ritorno a un rigoroso classicismo fondato 
sulla geometria e la norma vitruviana. 

Argan Giulio Carlo (Torino 1909 - Roma 1992) 
storico e critico d’arte italiano. Prima soprinten- 
dente e poi ispettore, dal 1955 insegnò nelle uni- 
versità di Palermo e di Roma; dal 1976 al 1979 fu 
sindaco della capitale. La sua produzione com- 
prende importanti contributi nel campo della sto- 
ria dell’architettura (Walter Gropius e il Bauhaus, 
1951: Borromini, 1951; Brunelleschi, 1955; Archi- 
tettura barocca in Italia, 1957; Studi e note dal Bra- 
mante al Canova, 1971) e penetranti monografie 
di artisti antichi (Fra Angelico, 1955: Botticelli, 
1956) e moderni (Henry Moore, 1948; Arturo 
Martini, 1956). In queste opere e nei saggi a carat- 
tere generale e teorico (Studi e note, 1955: Proget- 
to e destino, 1965) ha messo a fuoco un metodo di 
lettura particolarmente attento all’interpretazio- 
ne dei contenuti concettuali dell’opera d'arte. 
Argenta + Aleotti, Giovanni Battista. 

Argenti Giosuè (Viggiù, Varese, 1819-1901) scul- 
tore italiano. Studiò a Brera con P. Marchesi, poi 
compì un viaggio di studi a Roma (1836-42). Il 
suo stile è caratterizzato da un virtuosismo tecni- 
co portato all'estremo e da una politezza neoclas- 
sica, mentre i suoi temi sono di matrice romantica. 


Arienti 
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Nel 1867 la sua scultura Sogno dell'Innocenza 
venne premiata all'Esposizione Internazionale di 
Parigi e gli dette notorietà in tutto il mondo. Tra 
le sue opere più celebri sono il ritratto del Vesco- 
vo Novasconi (Cremona, Duomo) e il gruppo La 
Salute (Loveno, Como, Villa Mylius). 

Arienti Carlo (Arcore, Milano, 1801- Bologna 
1873) pittore italiano. Di formazione neoclassica, 
studiò all’ Accademia di Brera a Milano, dove fu 
allievo di L. Sabatelli, e si perfezionò a Roma nel- 
le accademie di San Luca e di Francia (1824-29), 
avvicinandosi ai nazareni. La sua produzione è 
costituita prevalentemente da quadri di soggetto 
storico, ma anche da ritratti (famosissimo il Ri- 
tratto di Vincenzo Bellini, 1831, Napoli, Conserva- 
torio). Nel 1835 Ferdinando 1 d'Austria gli com- 
missionò una Strage degli Innocenti. L'approva- 
zione entusiastica del re per il suo Amedeo vui, 
eseguito per il Palazzo Reale di Torino, gli valse 
un incarico presso l'Accademia Albertina (1843- 
59). Nel 1845 dipinse Federico Barbarossa caccia- 
to dal popolo durante l'assedio di Alessandria (To- 
rino, Palazzo Reale). Dal 1859 al 1871 diresse 
l'Accademia di belle arti di Bologna. 

Aristeas (sec. n a.C.) scultore greco. Scolpì con 
Papia i due Centauri di marmo nero ritrovati nel- 
la Villa di Adriano (ora a Roma, Mus. Capitolini). 
Aristokles (seconda metà del sec. vi a.C.) sculto- 
re greco, attivo nell Attica. E noto attraverso la 
celebre Stele di Aristion (Atene, Mus. Naz.), data- 
bile attorno al 510 a.C. Presentata di profilo, a 
grandezza naturale, con elmo, corazza, schinieri e 
lancia, la figura di Aristion è resa con estrema fi- 
nezza di dettagli, che richiama lo stile dei più anti- 
chi vasi attici a figure rosse. 

Arman Armand Fernandez detto (Nizza 1928) 
artista francese. Dopo studi d’arte si cimentò dal 
1953, su esempio di K. Schwitters, in differenti ti- 
pologie di assemblaggio fino a ideare le famose 
Accumulazioni (1959), oggetti in serie giustappo- 
sti in scatole o vetrine di plexiglas, che gli merita- 
rono un ruolo importante tra i Nouveaux Réali- 
stes. La sperimentazione di differenti leganti e 
l'inserimento di oggetti variegati (strumenti musi- 
cali, libri, attrezzi del pittore, utensili di uso quoti- 
diano) lo hanno portato ad aggiornare costante- 
mente la propria ricerca, introducendo varianti 
sia nelle dimensioni — dal microscopico (Arman 
de poche, 1971) alla dilatazione monumentale 
(L'ora di tutti, 1982, Parigi, Gare Saint-Lazare) al- 
l'installazione all over (Il pieno, 1955. Gall. Iris 
Clert) - sia nella ricerca di effetti pittorici e scul- 
torei, dalle panoplie di rifiuti organici delle Pattu- 
miere (1959-60) alla ricomposizione in poliestere 
trasparente di oggetti fatti a pezzi o combusti del- 
le Collere (1960), all'esito decorativo delle accu- 
mulazioni in cemento Renault alla rifusione in 
bronzo di calchi sezionati per piani regolari degli 
anni Ottanta. 

armena, arte + bizantina, arte. 

Armenini Giovan Battista (Faenza 1533-1609) 
pittore e scrittore d’arte italiano. Viaggiò a lungo 
in Italia, per conoscere e studiare le opere dei 
grandi maestri, e soggiornò a Roma, dove assi- 
milò le idee dell'ambiente artistico dominante. La 


sua opera De' veri precetti della pittura (1586), no- 
tevole contributo alla letteratura artistica del ma- 
nierismo, anticipa le teorizzazioni del Lomazzo e 
dello Zuccari. 
armilla + colonna. 
Armitage Kenneth (Leeds 1916 - Londra 2002) 
scultore inglese. Nella sua opera, dove è spesso 
avvertibile una nota d’ironia o di humour (Bam 
bini che giocano, 1953), la figura umana subisce 
un processo di deformazione e d’appiattimento 
(Diarchia, 1957), riducendosi a una tesa membra- 
na da cui gli elementi anatomici emergono come 
prolungamenti o grumi ectoplastici. In seguito le 
sue sculture mostrano un'evoluzione verso forme 
più massicce (Uomo in piedi, 1960). Nel 1958 
espose alla Biennale di Venezia. 
Armory Show mostra internazionale di arte mo- 
derna inaugurata il 17 febbraio 1913 nell’armeria 
(armory) del 69° reggimento fanteria a New 
York. Essa presentò per la prima volta al pubbli- 
co statunitense circa 1100 opere di oltre 300 artisti 
americani ed europei del secondo Ottocento e del 
primo Novecento, dagli impressionisti ai classici- 
sti, ai simbolisti, ai fauves, agli espressionisti tede- 
schi, ai cubisti. La mostra, che attrasse folle di vi- 
sitatori, rappresenta nella storia dell’arte statuni- 
tense l’inizio dell’interesse per il gusto figurativo 
contemporaneo, con decisivi risvolti sia nella pro- 
duzione artistica sia nel collezionismo. 
Arnheim Rudolf (Berlino 1904) critico d’arte te- 
desco. Laureato in psicologia sperimentale, si oc- 
cupò di cinema durante un soggiorno a Roma 
(1933-38) e sostenne in un saggio famoso, /! film 
come arte (1938), l'autonomia di questa nuova 
forma espressiva. In seguito, trasferitosi negli Sta- 
ti Uniti, insegnò a Bronxville (New York) psico- 
logia dell’arte, materia cui ha dedicato i suoi scrit- 
ti fondamentali (Arte e percezione visiva, 1954; 
Verso una psicologia dell'arte, 1966: Il pensiero vi- 
sivo, 1969; Entropia e arte, 1971). L'indagine di A. 
è incentrata sul rapporto tra la percezione visiva 
dell’opera d’arte e il modello psicologico che ne è 
alla base. Tra gli ultimi saggi, // potere del centro 
(1983), /ntuizione ed intelletto: nuovi saggi di psi- 
cologia dell’arte (1987). 
Arnoldi Alberto (attivo a Firenze intorno alla 
metà del sec. xiv) scultore italiano. Gli sono attri- 
buiti i bassorilievi con i Sacramenti che decorano 
(nel secondo ordine) il campanile del Duomo di 
Firenze (1351), una lunetta con la Madonna e il 
Bambino nella Cappella del Bargello, un’altra lu- 
netta con la Madonna e il Bambino (1361) e una 
Madonna tra angeli (1359-64) nella Loggia del Bi- 
gallo, a Firenze: opere di esemplare concisione 
narrativa, scolpite in forme squadrate ed essen- 
ziali, pur nell’evidente intonazione gotica. 
Arnolfo di Cambio (Colle di Val d'Elsa, Siena, 
1245 ca — Firenze 1302/10) scultore e architetto 
italiano. Formatosi presumibilmente in contatto 
con maestranze cisterciensi e al seguito di Nicola 
Pisano, esordì come scultore collaborando con 
uest’ultimo al pulpito del Duomo di Siena 
1266-68) e all’arca di San Domenico a Bologna 
(1264-67), dove il suo intervento è stato talora ri- 
conosciuto nella Madonna col Bambino, in tre ca- 


SI 
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Arnolfo di Cambio 
1 «San Pietro»: scultura in bronzo. Città del Vaticano, Basilica di San Pietro. 2 «Madonna col Bambino» (1296-1302): 
scultura in marmo, h cm 174. Firenze, Museo dell'Opera del Duomo. 3 «Bonifacio vin benedicente» (1296-1302): scultura 
in marmo. Firenze, Museo dell'Opera del Duomo. 


riatidi e in tre delle sei Storie del santo, nelle qua- 
li si riscontra una significativa tendenza alla chia- 
rezza dei volumi e all’individuazione realistica. 
Passato verso il 1270 a Roma, al servizio di Carlo 
d'Angiò, ebbe qui modo di rinnovare la sua cul- 
tura, ispirandosi da un lato alla scultura classica e 
tardoantica, da cui derivò una propensione carat- 
teristica per la volumetria compatta delle forme, 
per i particolari realistici e per i gesti caratteriz- 
zanti; dall'altro al nuovo gusto gotico francese, di 
elegante linearismo, che egli fu tra i primi a adot- 
tare in Italia. Frutto di queste esperienze sono le 
opere assegnabili al decennio successivo, dai resti 
della Fontana minore di Perugia (1277-81, Peru- 
gia, Gall. Naz. dell'Umbria), al monumento fune- 
bre del cardinale Guglielmo de Braye in San Do- 
menico a Orvieto (1282 ca), in cui l’artista inau- 
gura quel singolare procedimento di lavorazione 
«secondo veduta» che ritorna in tutta la sua pro- 
duzione e che è risultato fondamentale per poter- 
gli attribuire alcune opere discusse (come il San 
Pietro bronzeo della Basilica Vaticana) e per ri- 
costruire gli impianti e i contesti di altri suoi mo- 
numenti giunti fino a noi in condizioni frammen- 
tarie e alterate, come la tomba del notaio aposto- 
lico Riccaldo Annibaldi in San Giovanni in Late- 
rano a Roma (1290-92 ca) e il Presepe di Santa 
Maria Maggiore sempre a Roma (1290-92 ca). 
Gli interessi architettonici presenti in queste ope- 
re trovano modo di esprimersi con assoluta origi- 
nalità dalla metà degli anni Ottanta in una serie di 
imprese prestigiose, come i due grandi cibori del- 
le basiliche romane di San Paolo fuori le Mura 
(1285, in collaborazione con Pietro d'Oderisio) e 
di Santa Cecilia in Trastevere (1293 ca), innovati- 
vi per la rilettura in chiave di classico equilibrio 
dei modelli gotici francesi e per la perfetta fusio- 
ne di architettura e scultura; fusione che introdu- 


3 


ce al progetto del distrutto sacello con la tomba di 
Bonifacio virin San Pietro (1295-96 ca) e alle im- 
prese della fase tarda, divisa tra Roma e Firenze. 
In quest'ultima città A. progettò infatti l'impianto 
della nuova Cattedrale di Santa Maria del Fiore, 
avviando tra il 1296 e il 1302 la costruzione e la 
decorazione della facciata, di cui restano solo al- 
cune figurazioni (gruppo della Madonna col 
Bambino, statua di Bonifacio vt benedicente, lu- 
netta della Natività, Firenze, Mus. dell'Opera del 
Duomo: frammenti della lunetta con la Dormitio 
Virginis, Berlino, Staatl. Mus.). Gli vengono inol- 
tre fondatamente attribuiti progetti per vari edifi- 
ci fiorentini: la chiesa di Badia (1284), poi intera- 
mente rifatta, la Basilica di Santa Croce (1295) 
con pianta a T di tradizione cisterciense, e il Pa- 
lazzo della Signoria (o Palazzo Vecchio), che me- 
rita un discorso a parte per il suo singolare signifi- 
cato urbanistico: una nitida massa cubica a bu- 
gnato, conclusa nello slancio verticale della torre 
posta fuori asse (con una soluzione tipica dei ca- 
stelli extraurbani) per adeguarsi alla fisionomia 
eccentrica della piazza e per suggerire l’asse dire- 
zionale Lungarno-piazza della Signoria-Duomo. 
Si tratta di opere monumentalmente articolate, 
impostate su una ricerca di spazialità unitaria 
analoga a quella che informa il linguaggio piano, 
solenne e umano insieme, dell’opera plastica di 
A.: linguaggio che fa di lui un artista assai vicino a 
Giotto. 

Arp Hans (Strasburgo 1887 - Basilea 1966) pittore 
e scultore tedesco. Dopo una prima formazione 
presso l’Académie di Weimar e l'Académie Ju- 
lian a Parigi, si trasferì in Svizzera. dove. nel 1909, 
incontrò P. Klee. Nel 1912 conobbe a Monaco V. 
Kandinski) e partecipò alla celebre mostra del 
Blaue Reiter. Nel 1914 a Parigi incontrò A. Modi- 
gliani, Apollinaire e R. Delaunay. Lo scoppio del 


arriccio 


Di 52 
Baldwin (n. 1945), David Bainbridge (n. 1941) 


conflitto lo riportò in Svizzera, a Zurigo: qui, nel ; e 


1915, espose le sue prime opere astratte. Dal 1916 
al 1919 fu tra i fondatori e gli animatori del movi- 
mento dada, sperimentando i suoi primi rilievi po- 
licromi e le sue prime xilografie a macchia e colla- 
borando a svariate iniziative dadaiste: a Colonia 
con J.T. Baargeld e M. Ernst, a Berlino con El 
Lissitski) e K. Schwitters. Nel 1925 partecipò a Pa- 
rigi alla prima esposizione surrealista. Dal 1926 al 
192$ lavorò, con la moglie S. Tiiuber e l'architetto 
Th. Van Doesburg, alla decorazione del café-dan- 
sant L'Aubette a Strasburgo, realizzando uno dei 
più significativi modelli di ambiente neoplastico 
(in quegli anni collaborava, tra l’altro, alla rivista 
«De Sti]l»). Successivamente aderì ai gruppi d’a- 
vanguardia Cercle et Carré e Abstraction-Créa- 
tion (1930-31), sviluppando una scultura di forme 
organiche, a tutto tondo, romanticamente evoca- 
trici di nascoste forze naturali. Da ricordare, nel 
secondo dopoguerra, le grandi opere per spazi 
pubblici: i rilievi per l'Università di Harvard a 
Cambridge (1950), per quella di Caracas (Pastore 
di nuvole, 1953), per la Technische Hochschule di 
Brunswick (1960). L'opera di A. è tesa alla ricerca 
della massima purezza formale, in una sorta di 
procedimento analogico con quello di crescita 
della natura: «Noi vogliamo produrre come una 
pianta che produce un frutto, e non riprodurre». 
arriccio + affresco. 

Arroyo Eduardo (Madrid 1937) pittore spagnolo. 
La sua pittura, dalle forti connotazioni ironico-po- 
litiche, utilizza elementi figurativi derivati dalle 
comunicazioni di massa e rielaborati in un lin- 
guaggio di ascendenza pop (La moglie del mina- 
tore, 1970, Cagliari, Gall. Comunale d'Arte). 
Arruda Diego de (Evora, notizie 1508-31) archi- 
tetto portoghese. Dal 1507 diresse i lavori del Pa- 
lazzo Reale di Lisbona. La sua opera più nota è la 
sacrestia della chiesa dei Templari a Tomar 
(1514), con finestre riccamente decorate nello sti- 
le manuelino. Suo fratello FRANCISCO (morto nel 
1547) realizzò la torre di Belém, la Cattedrale e 
l'acquedotto di Elvas. 

Art & Language gruppo artistico inglese formato 
nel 1968 da Terry Atkinson (n. 1939), Michael 
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«Evocazione 
di una forma 
umana lunare 
spettrale» 
(1950): 
scultura in 
cemento. Rio 
de Janciro, 
Museu de Arte 
Moderna. 


Harold Hurrell (n. 1940), cui si unirono nel 1971 
Charles Harrison e gli statunitensi lan Burn e Mel 
Ramsden. Deve il suo nome al periodico «Art- 
Language», pubblicato dal 1969 al 1976. A.&L. ha 
formulato una radicale riflessione sullo statuto 
dell’arte come linguaggio, condotta con l'apporto 
di numerosi artisti, tra cui J. Kosuth. Superando i 
dogmi formali modernisti per sottolineare la plu- 
ralità di espressioni e la natura sociopolitica del- 
l’opera, tale ricerca è stata fondamentale nella ge- 
nesi dell’arte concettuale. Dalla fine degli anni 
Settanta, ha rivolto la propria attenzione alla pit- 
tura, esplorando con clinica ironia generi e con- 
venzioni. 

art autre + tachisme. 

art brut termine con il quale il pittore francese J. 
Dubuffet, dopo il 1945, volle indicare ogni genere 
di manifestazione espressiva «bruta», spontanea e 
immediata, priva di intenzioni culturali e di sovra- 
strutture estetiche. Nella mostra di a.b. che orga- 
nizzò a Parigi nel 1947 (e poi nei «Cahiers de l'art 
brut») egli riunì disegni infantili, opere di dilet- 
tanti, espressioni grafiche di alienati mentali, se- 
gni anonimi tratti da vecchi muri, reperti e «og- 
getti trovati». In questo egli recuperava l'interesse 
verso le manifestazioni artistiche primitive e 
spontanee già espresso dai fauves, dagli espressio- 
nisti, dai cubisti, riproponendo il gusto e la tecnica 
dell’automatismo, tipici dei surrealisti, in pieno 
clima informale. 

Art Concret denominazione della rivista (di cui 
uscì un unico numero) e del gruppo artistico co- 
stituitosi a Parigi nel 1930 intorno a Th. Van 
Doesburg, O. Carlsund, J. Hélion, L. Tutundjian. 
In polemica con il coevo gruppo di + Cercle et 
Carré di M. Seuphor e J. Torres-Garcia, A.C. ri- 
fiutava qualunque simbolismo figurativo a van- 
taggio di un puro formalismo, un trattamento 
freddo delle superfici e il ricorso a leggi matema- 
tiche e ottiche per la distribuzione degli elementi 
compositivi (J. Hélion, Tensioni circolari, 1931- 
32, Vaduz, Centro d’arte e comunicazione). 
Scioltosi già nel 1931 per confluire in + Abstrac- 
tion-Création, il gruppo contribuì ad affermare la 
distinzione tra astrazione e concretismo (+ con- 
creta, arte). 

art déco o arts déco, espressione francese (ab- 
breviazione di arts décoratifs) usata per Indicare 
uno stile affermatosi negli anni Venti del Nove- 
cento in tutto il campo delle arti applicate (dalla 
grafica all'arredamento) e anche, per qualgHs 
aspetto, nell’architettura. Detto anche le 
1925» o «stile anni Venti», trasse il nome al 


to dalla ui per la lin@9Aitean voluta ma 
secca, per gli andamenti s Po ;olosi, per i 
florealismi tendenti alla cRaEsMAzzata e, nel- 
la produzione di mobi ome nell’archi- 
tettura, per le forme s e geometriche. 
Determinante fu il contri offerto alla defini- 
zione dell’a.d. dall’avanguaidia astrattista, cubi- 
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1 Cuspide del grattacielo Chrysler a New Yok (1928). 2 Studio di R. Mallet-Stevens per il Pavillon du Tourisme 
all'Esposizione internazionale di Parigi (1925). 3 Grata di radiatore (1927) diJ. Delamarre nel Chanin Building di New 
York. 4 Arredamento (1909) di F.L. Wright perla Robie House di Chicago. 5 Vaso «Senlis» (1925 ca) di R. Lalique: vetro 
affumicato. Parigi, coll. priv. 6 Candeliere «Freccia» (1927 ca) di G. Ponti: metallo argentato. Coll. priv. 


sta, futurista e costruttivista. Se la genesi di molti 
stilemi a.d. può essere ricondotta all'art nouveau 
(secessione viennese e Wiener Werkstàtten in 
particolare), lo stile 1925 se ne distingue sul piano 
delle motivazioni, abbandonando ogni pretesa di 
socializzazione dell’arte e puntando su una pro- 
duzione di lusso. Destinato alla borghesia ricca e 
arricchita del dopoguerra, si afferma nella moda e 
nel figurino (sì pensi al sarto P. Poiret, alle stoffe e 
ai vestiti «astratti» di S. Delaunay), nella grafica 
pubblicitaria e d’arte (la cui figura dominante fu 
Erté), nell'arredamento, nell’oggetto decorativo, 
nei gioielli. Centro di diffusione ed elaborazione 
del gusto a.d. fu la Francia, ma contributi interes- 
santi vennero anche dai paesi scandinavi e tede- 
schi, dagli Stati Uniti (dove il fenomeno assunse 
vaste proporzioni e interessò anche il campo del- 
l'architettura: grattacielo Chrysler a New York, 
1928), e dall'Italia. 

arte cinetica + cinetica, arte. 

arte comportamentale + comportamentale, 
arte. 

arte concreta + concreta, arte. 

arte gestuale + informale. 

arte nucleare + nucleare, arte. 

arte povera movimento artistico nato in Italia, 


tra Roma e Torino, intorno al 1966. In generale 
riconducibile all'ambito dell’arte concettuale, si 
distingue per il rifiuto di mezzi espressivi tradi- 
zionali (pittura, scultura) e l’impiego, viceversa, 
di materiali «non artistici», «poveri» appunto, sia 
naturali e organici sia industriali (legno, pietra, 
terra, vegetali, stracci, plastiche, neon, scarti in- 
dustriali), assunti nella loro espressività primaria 
e immediatezza sensoriale e spesso proposti sotto 
forma di installazioni in stretto rapporto con 
l'ambiente o con «azioni» dell'artista. Secondo il 
suo primo e principale teorico, G. Celant, che 
mutuò il termine dal teatro di J. Grotowski, l’a.p. 
consiste essenzialmente «nel ridurre ai minimi 
termini, nell’impovenire i segni, per ridurli ai loro 
archetipi». Ne sono stati esponenti G. + Ansel- 
mo, A. + Boetti, P.+ Calzolari, L. + Fabro. P. 
-+ Gilardi, J + Kounellis, Mario e Marisa + 
Merz, P. + Pascali, G.+ Paolini, G. + Penone, 
M. + Pistoletto, G. + Zorio. Pur distinguendosi 
ciascun artista per una propria e originale poeti- 
ca, molti degli esponenti dell’a.p. sono accomu- 
nati dall’interesse per la dimensione energetica e 
vitale dei materiali (i massi di pietra di Anselmo, 
il fuoco delle fiamme ossidriche o gli animali vivi 
di Kounellis, le fascine e gli igloo di Merz. gli in- 
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1 «Maialzato pietra su pietra» (1967) di M. Merz: tubi di metallo, rete 
metallica, pietre e ubi al neon, cn 200x400. Roma, coll. priv. 


2 «Senza titolo» (1967) di J. Kounellis: ferro e cannello a gas, Dem 150. 


Coll. priv. 


3 «La Venere degli stracci» (1967) di M. Pistoletto: scultura in resina e 


stracci, cm 250x120 X100). Torino, proprietà dell'artista. 
4 «Piede» (1968-72) di L. Fabro: vetro e seta. Coll. priv. 


terventi di Penone su alberi e vegetali); una linea 
più marcatamente concettuale è espressa invece 
dai lavori di Boetti e Paolini. Nel panorama in- 
ternazione delle neoavanguardie, l’a.p. trova am- 
pie corrispondenze in ricerche analoghe avviate 
negli stessi anni in altri paesi, per esempio in Ger- 
mania da J. Beuys e sotto diverse etichette (land 
art, carthworks) in Gran Bretagna e negli Stati 
Uniti. dove l’a.p. sottolinea ora l'aspetto di rifiuto 
dei materiali usati, ora il valore dato alla pura 
azione, ora l'intervento «ecologico» nel paesag- 
gio. ora infine l'operazione estetica nel suo mo- 
mento teorico anziché nei risultati prodotti (J. 
Kosuth. W. De Maria). 

arte programmata + programmata, arte. 

artista termine generico con cui si indica chi eser- 
cita, per mestiere o scelta di vita, una o più disci- 
pline artistiche. Nell’accezione corrente del termi- 
ne in ambito figurativo, è implicita, insieme alla 
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considerazione dell’abilità tecnico-manuale, an- 
che il riconoscimento di una capacità inventiva e 
di una consapevolezza estetica nell’operare che 
conferiscono al manufatto realizzato dall’a. un va- 
lore specifico di testimonianza culturale ed 
espressiva e ne elevano l'eventuale scopo pratico 
o decorativo. Tale componente intellettuale, su 
cui si fonda la specifica qualità dell'oggetto artisti- 
co, è stata particolarmente esaltata dall’arte con- 
temporanea, ì cui protagonisti hanno talora scelto 
di rinunciare a esiti di perfezione esteriore delle 
creazioni per conferire maggiore risalto all’ispira- 
zione o al gesto demiurgico che ne sono a monte. 
La concezione dell’a. come genio creativo e come 
intellettuale, che ne distingue le realizzazioni ri- 
spetto a quanto prodotto in ambito artigianale o 
industriale (anche se un a. può essere il progetti- 
sta di un oggetto poi replicato con metodi mecca- 
nici), si è manifestata soltanto in circoscritte epo- 
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che della storia nelle quali, per particolari condi- 
zioni sociali e culturali, l’opera figurativa, oltre ad 
assolvere un valore d’uso, 0 magico, o religioso, 
ha acquisito un connotato estetico, riconosciutogli 
dai committenti, dai collezionisti, dai fruitori. La 
figura dell’a. si è affermata perciò di pari passo 
con il riconoscimento del valore estetico dell’ope- 
ra stessa. 

M DALL’ARTIGIANO ALL’ARTISTA. Îl riconoscimento 
dell’artisticità delle più rilevanti opere figurative e 
l’attribuzione dello status di a. ai loro autori si at- 
tuò per la prima volta nella Grecia classica ed el- 
lenistica, dopo che già in epoca arcaica (dal sec. 
vii a.C.) si era affermata una concezione dell’atti- 
vità figurativa come invenzione e superamento 
della tradizione anteriore, mentre l’abitudine da 
parte degli artefici di firmare statue e vasi attesta- 
va un’orgogliosa coscienza della bontà dei pro- 
dotti realizzati. Una tappa importante della tra- 
sformazione degli artigiani in a. fu poi, in Grecia, 
all’inizio dell’età classica, il comparire di una trat- 
tatistica scritta con cui gli artefici esponevano me- 
todi e fini del loro lavoro (a partire dal perduto 
Canone di Policleto, della metà del sec. v a.C.). 
Dal sec. 1v a.C. lo status degli a. e il carattere ispi- 
rato delle loro creazioni ottennero un diffuso (an- 
che se non unanime) riconoscimento sociale, 
com'è dimostrato per es. dal fatto che si scrivesse- 
ro biografie degli a. (prime quelle redatte da Du- 
ride di Samo), o che si allestissero musei basati su 
criteri storico-artistici; le arti visive, uscite dal 
ghetto della pratica manuale, furono allora consi- 
derate attività «liberali» (cioè intellettuali), degne 
d’essere praticate anche dai giovani d’alto lignag- 
gio. Tramandati dalla Historia naturalis di Plinio il 
Vecchio, i nomi, le opere, i meriti e i vezzi dei 
maggiori a. greci entrarono nel patrimonio cultu- 
rale dell'Occidente, proponendosi come paradig- 
mi della condizione dell’a.: questi era un artefice 
colto e ispirato, capace nelle sue opere non sol- 
tanto di imitare. la Natura con verosimiglianza 
straordinaria, al punto di ingannare i riguardanti 
(uomini o animali), ma di superare la stessa Natu- 
ra raffigurandola più bella di quanto non fosse; 
non soggiaceva al volere dei committenti ma dia- 
logava alla pari con essi o addirittura li soggiogava 
col suo ingegno; traeva buoni guadagni dalle sue 
opere o, al contrario, ritenendole inestimabili, in- 
differente ai beni materiali, le donava a chi poteva 
apprezzarle. 

Ben diversa fu la situazione degli artefici a Roma, 
diffidente verso le belle arti, giudicate corruttrici 
dell’austero costume dei cives, i quali se progres- 
sivamente appresero dai greci ad apprezzare | 
pregi estetici dei capolavori, continuarono a con- 
finarne gli autori in ambito servile: così che nel 
sec. d.C. Luciano di Samosata prospettava nel 
Sogno la carriera dello scultore come inevitabil- 
mente faticosa e oscura, per quante lodi potesse- 
ro spettare alle sue creazioni. Lo status artigiana- 
le e anonimo degli artefici romani fu sanzionato, 
nella tarda antichità, dall’esclusione delle discipli- 
ne figurative sia dalle arti liberali del Trivio e del 
Quadrivio, sia dal novero delle attività intellet- 
tuali poste sotto la guida delle Muse: né una riva- 


lutazione degli a. si ebbe in ambito cristiano, dove 
alle opere figurative spettò un ruolo didattico-cul- 
tuale meramente suppletivo nei confronti dei te- 
sti scritti. 

Solo in ambito romanico e gotico ripartì il riscatto 
sociale dell’anonimo artifex altomedievale che 
con le sue opere non si procacciava alcuna gloria, 
ma la conferiva in toto ai suoi committenti; e, co- 
me nella Grecia arcaica, fu, dopo il Mille, il riap- 
parire delle firme il segnale inequivocabile di un 
ritrovato orgoglio degli artefici, tanto più quando 
la firma si trasformava in solenne attestato pub- 
blico, celebrativo o autocelebrativo (come la lapi- 
de che celebra Wiligelmo sulla facciata del Duo- 
mo di Modena, o le iscrizioni di Giovanni Pisano 
sui pulpiti di Pistoia e di Siena). Ma furono so- 
prattutto nel Trecento le conquiste figurative di 
Giotto, il suo successo, la sua fortuna (anche eco- 
nomica) a promuovere una revisione dell’imma- 
gine sociale dell’a.: da cui le lodi tributate al pitto- 
re da Dante, Petrarca e Boccaccio, quasi una 
cooptazione del maggiore degli artefici «meccani- 
ci» da parte dell’élite artistico-letteraria trecente- 
sca, mentre alla fine del sec. xIv, con F. Villani, 
esordiva timidamente, e sempre con riferimento a 
Giotto (che secondo il cronista dipingeva ciò che i 
poeti fingono nei loro versi), la dottrina dell’ut 
pictura poesis, del parallelismo tra la pittura e la 
poesia, che avrebbe offerto un fondamentale so- 
stegno al riconoscimento del valore intellettuale 
delle arti visive. 

Mi LA «FOLLIA CREATIVA» DELL'ARTISTA RINASCIMEN- 
TALE. Il pieno riconoscimento delle virtù creative 
degli artefici, al punto da ritenerli dotati della ca- 
pacità di conformare le opere a un modello men- 
tale di ispirazione celeste, è caratteristica dell’e- 
poca rinascimentale, a partire dall'Italia, sull'onda 
dell’eccezionale livello dei prodotti artistici del 
tempo e sulla scorta dei testi e delle idee dell’anti- 
chità. Si tratta di un fenomeno culturale e sociale 
assai complesso: gli a., non senza il complice ap- 
poggio dei mecenati, dei letterati, del pubblico, ne 
furono non solo i beneficiari ma anche gli attori 
principali, tramite il mutare dei rapporti di lavoro 
coi committenti, del modo di vivere e di atteggiar- 
si e la produzione di scritti, trattati, biografie nei 
quali celebrarono la loro nuova condizione di in- 
tellettuali creativi. 

Sul piano teorico (sotto l'influsso del gusto classi- 
co riportato in auge da Donatello, Brunelleschi e 
Masaccio), la nuova concezione dell'a. esordì, 
lungo il secondo quarto del sec. xv, con i trattati di 
L.B. Alberti, nei quali si delineò l'ideale di un ar- 
tefice colto, capace, sulla scorta di regole mate- 
matiche e geometriche, di imitare e anche «mi- 
gliorare» la Natura, di descrivere storie e comuni- 
care emozioni ai riguardanti, assimilabile a un 
poeta, a uno storico, a un oratore sia perla dignità 
sia peri mezzi e i fini della sua attività. Se lAlber- 
ti non si soffermava sul problema dell’origine del 
talento dell’a., secondo lui frutto soltanto di prati- 
ca ed esercizio, il suo contemporaneo L. Ghiberti 
lo giudicava un «ingegno» innato. Alla fine del 
sec. xv. negli appunti per il suo Trattato, Leonar- 
do da Vinci magnificava la «mente divina» del pit- 
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La scelta di introdurre una distinzione di genere all’in- 
terno della categoria dell'artista non è motivata da al- 
cuna «peculiarità» della produzione femminile, ma 
dal tentativo di rispondere alla domanda: «Perché 
non ci sono state grandi artiste?» (Why Have There 
Been No Great Women Aitist?). E questo Ì titolo em- 
blematico di un articolo del 1971 di Linda Nochiin, 
pietra miliare del filone di ricerche e dibattiti avviatosi 
negli anni Settanta — soprattutto in ambito anglosas- 
sone, con Germaine Greer, Griselda Pollock, Norma 
Broude, Mary Garrard, Lucy Lippard — e confluito nel 
1976 in un'importante collettiva al Los Angeles 
County Mus., Women Painters: 1550-1950. Sull'on- 
da di questa storica esposizione, in Italia, nel 1980 si 
è tenuta a Milano la mostra L'altra metà dell'Avan- 
guardia, a cura di Lea Vergine. Dagli anni Ottanta, un 
ulteriore contributo a questa riflessione è venuto dal- 
la critica post-strutturalista (Julia Kristeva, Luce Iriga- 
ray, Hélène Cixous), che ha rimesso in discussione 
gli stessi presupposti della storia dell’arte, analizzan- 
do da chi e per chi sia stata scritta: per esempio, nel 
1435, L.B. Alberti che con il De pictura innalza pittura, 
scultura e architettura a livello delle artes liberales e 
decreta la nascita del mito dell'artista come genio so- 
litario, con il De familia raccomanda alle donne ca- 
stità, amore matemo e disinteresse per gli affari. 

Dal chiostro alla corte. Se risulta difficile ricostruire 
la presenza femminile in campo artistico è perché 
per secoli le donne sono «invisibili»: la loro attività si 
svolge tra le mura di casa o del convento, nell'ambi- 
to di arti cosiddette minori e anonime come il ricamo, 
la tessitura, la miniatura. Dal medioevo, questo privi- 
legio spetta alle religiose, soprattutto se nobili, perché 
in grado di accedere a una buona educazione. Nel- 
l'Ottocento, il convento femminile di Chelles, retto 
dalla sorella di Carlo Magno, Gisela, produce 13 vo- 
lumi di manoscritti miniati, tra cui uno firmato da nove 
amanuensi donne. In epoca ottoniana, si assiste alla 
fioritura degli scriptoria femminili, dalle cui raccolte 
emergono i nomi di Hildegard (1098-1179), badessa 
di Bingen dal 1136, che compone e illustra il Liber 
Scivias (1141-53), e Herrad di Landsberg (1125-95), 
badessa di Hohenburg e autrice dell’Hortus delicia- 
rum. Il chiostro rimarrà per secoli un ambiente protet- 
to, in cui esercitare la propria vocazione artistica: la 
patrona dei pittori, Caterina da Bologna (1413-63), è 
una raffinata musicista, miniaturista e pittrice; nel 
1489 la monaca pavese Andriola De Barrachis si ri- 
trae a fianco delle Vergine, firmando la tavola, oggi 
conservata alla Pin. Malaspina di Pavia. 

Nel Trecento, lo sviluppo dell'economia urbana sosti- 
tuisce alla divisione in caste quella in ceti professio- 
nali. Le pubbliche professioni sono però riservate agli 
uomini e quella artistica — bassa o alta che sia — non 
fa eccezione: a Firenze, nel 1340, l'Arte della Lana 
accetta le tessitrici, ma non riconosce loro alcun dirit- 
to perché, non godendo dell'indipendenza economi- 
ca, non sono imprenditrici. Allo stesso modo, alle 
donne sono preclusi sia lo studio e la pratica dei sa- 
peri scientifici, sia l'apprendistato nelle botteghe, en- 
trambi necessari alla comprensione e applicazione 
delle regole della prospettiva, la rivoluzionaria «inven- 


zione» umanistico-rinascimentale. Solo chi proviene 
da una famiglia di artisti riceve una formazione ade- 
guata: della figlia di Paolo Uccello, Antonia, il Vasari 
dice che sapeva disegnare e che, divenuta carmelita- 
na, alla morte venne registrata come «pittoressa». 

Il fiorire delle piccole corti in Italia e il consolidarsi del 
potere monarchico in Spagna, Francia e Inghilterra 
favorisce il mecenatismo. Nel Cinquecento, seppure 
sotto l'ala di padri e mariti, una generazione di artiste 
riesce a superare i limiti della notorietà locale per im- 
porsi in ambito europeo: se la primogenita del Tinto- 
retto Marietta Robusti, attiva per quindici anni nella 
bottega paterna, non viene autorizzata a recarsi 
presso la corte di Filippo ll di Spagna, la cremonese 
Sofonisba -» Anguissola (educata da un padre «li- 
berale» all'amore per la pittura, come pure le sorelle 
Elena, Europa, Anna Maria e Lucia) vi lavora come 
ritrattista ufficiale dal 1559 al 1580. In Inghilterra, la 
miniaturista fiamminga Levina Teerline (1510?- 
1576) serve Edoardo vi, Maria | ed Elisabetta 1, con 
tale successo da guadagnare ogni anno il doppio di 
H. Holbein il Giovane. Nel 1600 il papa Clemente vu 
invita a Roma la bolognese Lavinia + Fontana, pri- 
ma donna a ricevere una commissione pubblica. 
Dalle accademie ai Salons. La prima Accademia 
del Disegno europea sorge a Firenze nel 1562: la 
prima donna a entrarvi è, nel 1616, Artemisia + 
Gentileschi — «la magnifica eccezione», come la 
definisce G. Greer — precoce esempio di artista 
combattiva e indipendente, anche sul piano stilisti- 
co. Un autoritratto tardo (1630 ca) la mostra nei 
panni della Pittura: al raggiungimento del successo 
professionale corrisponde una nuova immagine 
dell’artista, fiera del proprio ruolo di pictrix laureata. 
Un'altra celebre pittrice è la bolognese Elisabetta 
— Sirani: abituata a lavorare in pubblico per dimo- 
strare di essere l'autrice dei propri dipinti, nel 1652 
avvia la sua scuola femminile d’arte. In Portogallo, 
tra i membri dell'Accademia di Lisbona spicca Jo- 
sefa de Ayala (1630-84), mentre Elisabeth-Sophie 
Chéron (1648-1711) è la prima artista francese a 
varcare le soglie dell’Académie Royale, nel 1672. 
Nel sec. xvi, la piena affermazione del ceto borghe- 
se sollecita, soprattutto nel Nord Europa, una pro- 
duzione più laica: la pittura olandese (che Francisco 
de Hollanda fa giudicare a Michelangelo come più 
adatta alle donne, fin dall’intonazione raccolta e mo- 
raleggiante) rende popolari i soggetti di genere, tra 
cui la natura morta, nella quale eccellono pittrici co- 
me Clara Peeters (1589-1657), Maria Van Oo- 
sterwijck (1630-93) e Rachel + Ruysch. In Italia, vi 
si dedica Fede + Galizia. Un caso particolare è 
rappresentato dall'olandese Maria Sibylla Merian 
(1647-1717), illustratrice botanica ed entomologica 
tanto accurata da fornire a Linneo i futuri testi di stu- 
dio per le sue classificazioni, e da essere inviata nel 
1699 nella colonia del Suriname per una spedizione 
scientifica a spese della città di Amsterdam. Il Se- 
colo dei Lumi è alle porte. 

Il Settecento vede aumentare il numero delle pittrici 
nei ranghi delle accademie, dove però continuano a 
essere guardate con sospetto e dispensate dagli at- 
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ti ufficiali. Così si comporta la romana Accademia di 
San Luca con una delle grandi virtuose del tempo, la 
veneziana Rosalba + Carriera (ammessa nel 1705 
e che nel 1720 farà il suo ingresso all’Académie 
Royale). L'osannata Angelica + Kauffmann colle- 
ziona titoli: dell'Accademia fiorentina e Clementina 
(1762), dell’Accademia di San Luca (1765) e di quel- 
la di belle arti a Venezia (1781), ma i suoi detrattori 
la accusano di praticare la pittura di storia senza sa- 
per disegnare. Quello dello studio dal vero, su «in- 
decorosi» modelli nudi, resta un problema fonda- 
mentale, risolto solo in parte con l’esercitazione su 
gessi e statue e il confronto con le opere dei colleghi. 
In Francia, nel 1783 l’Académie Royale de Peinture 
et Sculpture ammette due ritrattiste d'eccezione: Eli- 
zabeth + Vigée-Lebrun e Adélaide Labille-Guiard 
(1749-1803); quest'ultima nel 1790 riesce a ottenere 
che al Salon espongano finalmente anche le aitiste. 
La svolta: scuole, associazioni, mostre. La «rivo- 
luzione borghese» incrementa sensibilmente il nu- 
mero delle artiste, sia professioniste sia dilettanti. 
Sempre più donne cercano di guadagnarsi da vivere 
lavorando. Questo significa poter finalmente usufruire 
di una formazione professionale, una visibilità e un 
accesso al sistema commerciale pari a quelli ma- 
schili, anche se non ancora del diritto di voto. Sin da- 
gli inizi del sec. xix, alle donne del popolo si schiudo- 
no le porte delle scuole di formazione professionale 
per artigiane (decorazione di ceramiche, porcellane e 
carte da parati, coloritura a mano di stampe, incisio- 
ne, miniatura), corollario della rivoluzione industriale. 
Nel 1803 a Parigi viene inaugurata la pionieristica 
Ecole Gratuite de Dessin pour les Jeunes Filles: dal 
1848 al 1859 è diretta da Rosa + Bonheur, la grande 
animalier insignita nel 1865 della prima Legione d'O- 
nore concessa a una donna: nel premiarla, l’impera- 
trice Eugénie dichiara che «il genio non ha sesso». 
Importanti mutamenti si registrano nella seconda 
metà dell'Ottocento. A Londra, dove la Royal Aca- 
demy resta inaccessibile alle donne fino al 1893, le 
studentesse possono frequentare la Royale Fema- 
le School of Art (1862) e la Slade School (1871). A 
Berlino, nel 1865 sorgono la Allgemeiner Deutscher 
Frauenverein e la Lette-Verein, nel 1868 viene 
inaugurata la Zeichen-und Mahlschule des Vereins 
der Kunstlerinnen und Kunstfreundinnen, dove in- 
segnerà Kathe + Kollwitz. La capitale francese ri- 
mane la meta di studio più agognata di tutta Euro- 
pa, per il clima culturale e il gran numero di atelier e 
accademie private, tra cui (dal 1868) l’Académie Ju- 
lian, dove insegnano J.-N. Robert-Fleury, W.A. 
Bouguerau e L. Boulanger e ogni mese vengono 
organizzate mostre e assegnati premi per abituare 
le allieve al sistema del Salon. 

Cresce anche il numero delle collettive di artiste, 
spesso promosse dalle neonate associazioni fem- 
minili. La britannica Society of Women Artists sorge 
nel 1856 a Londra, l'Union des Femmes Peintres et 
Sculpteurs nel 1881 a Parigi, organizzando un anno 
dopo il primo Salon des Femmes. Nel 1893, in oc- 
casione dell'Esposizione Colombiana Mondiale di 
Chicago, Susan B. Anthony dà impulso alla costru- 
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zione del Women's Building, progettato da Sophia 
Hayden e decorato dai murali di Mary + Cassatt. 

M. Cassatt, come Marie Bracquemond (1840-1916) 
e Berthe + Morisot, fa parte del gruppo impressioni- 
sta parigino. Nonostante il successo commerciale e 


la notorietà, per molte artiste è difficile liberarsi dal | 
ruolo subaltemo di moglie, compagna o allieva: in | 
tutte le undici opere a lei ispirate, Manet non pre- | 
senta mai Berthe nei panni della pittrice professioni- | 


sta (l'unico ritratto in cui figura davanti al cavalletto 


porta la firma della sorella Edmé); la relazione quin- | 


dicennale con Rodin, di cui diventa assistente e mo- | 


della, mina l'equilibrio psicologico di Camille + Clau- 
del; per andare ad aggiornarsi a Parigi, Paula + Mo- 
dersohn-Becker deve resistere alle pressioni del 


marito. Altrettanto complesso è coniugare impegni | 


domestici e attività pubblica en plein air, nei caffé, 
nei teatri, luoghi preclusi alle «donne per bene». 


Il Novecento. Nonostante l'ondata progressista del- | 


le avanguardie, i ruoli assegnati alle artiste nel primo 
Novecento restano invariati, costringendole a diffici- 
li mediazioni. E quanto avviene a un buon numero di 


protagoniste dei diversi gruppi e movimenti, spesso | 


passate alla storia come muse ispiratrici o compa- 
gne di artisti celebri: Gabriele + MuUnter (V. Kandin- 
ski), Vanessa Bell (Duncan Grant), Marie + Lau- 
rencin (Apollinaire), Leonora + Carrington (M. Em- 
st), Frida + Kahlo (D. Rivera), Georgia + O'Keefte 
(A. Stieglitz). Un orizzonte diverso è quello dell’a- 
vanguardia russa in cui alle artiste (Natalja + 
Goncarova, Liubov + Popova, Alexandra + Exter, 
Varvara + Stepanova) è riconosciuto un ruolo di pri- 
mo piano: dopo la Rivoluzione d'Ottobre, ne avran- 
no uno fondamentale anche nel campo del design, 
traducendo in stoffe, abiti e costumi teatrali forme e 
colori della nuova pittura astratta. Negli stessi anni 


operano in questa direzione anche Sonia + Delau- | 


nay e Sophie + Tàuber-Arp. Tra gli anni Venti e 
Trenta, la moda (Coco Chanel) contribuisce non po- 
co all'affermazione della «donna moderna». Le arti- 
ste si avventurano con più fiducia in campi fino ad al- 
lora poco esplorati come la scultura (Louise + Bour- 
geois, Barbara + Hepwoith), la fotografia (Imogen 


Cunningham, Margareth + Bourke-White, Dorothea | 


-— Lange) e, dopo la guerra, nei territori più innovati- 
vi della pittura come l'espressionismo astratto (Lee 
Krasner, Helen + Frankenthaler). 

La seconda metà del Novecento registra una cesu- 
ra importante, soprattutto intomo agli anni Settanta, 


quando il movimento femminista invoca una nuova | 


presa di coscienza da parte delle artiste. Una prima | 
ondata, più «aggressiva», rivendica spazi istituzio- | 
nali e non (Guerrilla Girls) e si concentra sulla rap- | 
presentazione del corpo femminile (Judy Chicago), | 


prediligendo la performance (Carolee Schneeman, 
Yoko Ono, Adrian Piper, Ana + Mendieta, Marina 
— Abramoviò, Valie Export, Gina + Pane). Negli an- 
ni Ottanta-Novanta, si impongono i nomi di autrici 
come Janine Antoni, Cindy + Sherman, Jenny + 
Holzer, Barbara + Kruger, Rosemarie + Trockel, 
Sophie Calle, Nan + Goldin, la cui ricerca continua 
a incentrarsi sull'identità femminile. 
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tore, capace di suscitare eccezionali spettacoli vi- 
sivi tramite mezzi espressivi incredibilmente coin- 
volgenti, superiori a quelli utilizzati dalle altre di- 
scipline liberali, in particolare dai poeti; tratteg- 
giava inoltre un tipo ideale di a. raffinato, che 
«con grand’agio siede dinanzi alla sua opera ben 
vestito, (...) l'abitatione sua piena di vaghe pittu- 
re, e pulita, et accompagnata spesse volte di musi- 
che, o lettori di varie e belle opere...». Dall'inizio 
del sec. xvi gli a. furono inclusi nel novero degli 
«ispirati» (insieme ai profeti, ai veggenti, ai poeti) 
cui Platone e i neoplatonici riferivano il dono del- 
la «follia creativa»; poiché però l'ispirazione pla- 
tonica veniva accostata all'idea aristotelica della 
complessione malinconica e della condizione sa- 
turnina come radice della genialità (ma anche del- 
l'inerzia e del disagio mentale), sì aprì la strada 
alla concezione dell'a. come «genio e sregolatez- 
za», caratterizzato da modi di vita e tratti caratte- 
riali contrassegnati da stravaganza, misantropia, 
ombrosità, tare mentali. Nei trattati d’arte del tar- 
do Cinquecento l'ispirazione degli a. (definita il 
«disegno», il «disegno interno», l’«Idea») trovò 
spiegazione filosofica e metafisica (per es. da par- 
te di G.P. Lomazzo e di F. Zuccari) come una 
scintilla interiore concessa all’a. da Dio: col che 
ebbe sanzione teorica l’attributo di «divino» che, 
a partire da Ariosto (con riferimento a Michelan- 
gelo), era stato adottato per onorare gli artefici 
più in vista. 

Ansiosi di distanziarsi dalla condizione di artigia- 
ni, gli a. rinascimentali assunsero ruoli e modi di 
vita consoni con la nuova immagine pubblica di 
intellettuali dotati di capacità «universali»: de- 
scritti come abili musici (Leonardo, Giorgione), 
divennero anche poeti (Bronzino, Michelangelo) 
e scrittori vivacissimi (G. Vasari, B. Cellini). Le 
biografie, le testimonianze dei contemporanei, i 
documenti autobiografici mostrano come pren- 
desse corpo da un lato un tipo di a. gentiluomo, 
colto e salottiero, ben inserito nell’élite sociale o 
presso le corti (entrando al servizio di una corte 
l’a. si svincolava dalle norme corporative fondate 
su una concezione artigianale del suo lavoro), di 
cui Raffaello è un canonico esempio: dall'altro un 
tipo opposto ma complementare di a. stravagante 
(come Rosso Fiorentino o Sodoma), solitario e 
scontroso (Michelangelo), egocentrico (B. Celli- 
ni). o affetto da vere e proprie manie e paranoie 
(Pontormo). Casi celebri, come la lunga e infine 
vittoriosa resistenza di Giovanni Bellini all’impo- 
sizione di un programma iconografico troppo me- 
ticoloso per un quadro destinato allo studiolo 
mantovano di Isabella d'Este (1505), i contrasti di 
Michelangelo con papa Giulio n e la sua fuga da 
Roma (1506), le difficoltà del duca di Ferrara 
Alfonso 1 d'Este a ottenere dipinti da Raffaello e 
Michelangelo esemplificano una crescente auto- 
nomia dei maggiori a. di fronte ai più potenti 
committenti. mentre aneddoti come quello relati- 
vo all'imperatore Carlo v che raccoglie un pen- 
nello caduto a Tiziano — come Alessandro Magno 
aveva fatto con Apelle — riproponevano il topos 
antico del monarca che si sottomette alla dignità 
del grande maestro. Si tratta naturalmente di rac- 


conti leggendari o di casi-limite dietro i quali si 
nascondeva, nella maggior parte dei casi, un rap- 
porto coi committenti non molto mutato rispetto 
ai secoli anteriori e una valutazione delle opere in 
cui | fattori «artigianali» del costo dei materiali e 
del numero delle ore lavorative prevalevano an- 
cora rispetto alla considerazione del talento del- 
l’autore. 

B DAI. GENIO SATURNINO AL PROFETA VEGGENTE. Nel 
secondo Cinquecento, mentre l’aprirsi di accade- 
mie a Firenze e a Roma sanzionava il riconosci- 
mento sociale dell’avvenuto distacco dei maggiori 
a. dallo status «meccanico», l’idea «che non possa 
essere pittore molto eccellente, che non sia mac- 
chiato di qualche brutto o nefando vizio, e che ap- 
presso non sia accompagnato da un umor capric- 
cioso o fantastico per molte bizzarrie di cervello» 
(G.B. Armenini, 1586) fu oggetto di critiche. Nel 
Seicento e nel Settecento il cliché dell'a. «saturni- 
no», pur non scomparendo (sì pensi alla biografia 
tormentata di Caravaggio, ai disagi psicologici di 
Borromini, alle impennate proto-romantiche di S. 
Rosa), ebbe minor fortuna e diffusione rispetto a 
quello dell'a. virtuoso, ben integrato nelle alte sfe- 
re sociali, cui i meriti artistici aprivano la strada 
alla ricchezza e a modi di vita sontuosi e nobili 
(quali contraddistinsero le fortunate esistenze di 
P.P. Rubens o G.L. Bernini, di Ch. Le Brun 0J. 
Reynolds), o dell'artista inserito nelle gerarchie 
accademiche, soprattutto nell'accezione che tale 
ruolo venne assumendo in Francia nel secondo 
Seicento, dove l'accademia, posta sotto una serra- 
ta sorveglianza politica, divenne uno strumento di 
selezione e controllo degli a., dello stile figurativo, 
dei programmi iconografici in funzione della pro- 
paganda monarchica. Nel sec. xvi, la nascita o la 
rifondazione di numerose accademie nelle quali 
gli a. trovarono impiego come segretari, docenti, 
curatori delle annesse collezioni, membri di com- 
missioni e giurie, portò a una trasformazione degli 
a. di corte in burocrati di stato: il che rappresentò, 
anche nella prima metà dell’Ottocento, una forma 
di integrazione sociale degli a. 

La filosofia romantica tedesca assegnò all’a., co- 
me al poeta e al musicista, il mistico compito di far 
risuonare l’anima dello spettatore in accordo con 
lo spirito divino della Natura, proponendo così 
una concezione di a. veggente e visionario che sa- 
rebbe stata rilanciata ancora dal simbolismo o 
dalla metafisica. Ma più in generale, identificando 
l'arte con l’espressione del sentimento individuale 
e facendone una cosa sola con la vita, le teorie ro- 
mantiche diedero origine a un nuovo tipo di a. in- 
timamente convinto della propria poetica, dispo- 
sto a patire per la sua affermazione perfino il di- 
sprezzo o l'isolamento sociale, incline magari a 
identificarsi con gli oppressi e a celebrarli nelle 
sue opere (F. Goya tardo, J.-L.-Th. Géricault) o a 
vivere i disagi della bohème (G. Courbet), quindi 
a porsi al servizio di un ideale politico di opposi- 
zione. Con gli impressionisti, sì assiste per la pri- 
ma volta al fenomeno, poi più volte ripetutosi nel- 
la seconda metà del sec. xix e nelle avanguardie 
del sec. xx, di un gruppo di a. accomunati da uno 
stile antiaccademico che si associano e si sosten- 
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gono, entrano in conflitto con le istituzioni artisti- 
che del tempo, organizzano mostre alternative a 
quelle ufficiali, infine si affermano vincendo l’ini- 
ziale irrisione dei conoscitori e del pubblico. 

Mm LA FIGURA DELL'ARTISTA NEL NOVECENTO. Le vi- 
cende di metà Ottocento, esemplari per la storia 
degli a. nell’epoca del trionfo della borghesia, 
inaugurano fenomeni che, con poche varianti, si 
riproporranno in epoca contemporanea. Dalla fi- 
ne del sec. xix il rapporto dell’a. con la società di- 
venta difficile e teso: l’esaurirsi del contatto diret- 
to coi committenti e con gli acquirenti, ora me- 
diato dai mercanti, quindi la concorrenza di effi- 
caci mezzi di comunicazione visiva quali la foto- 
grafia e il cinema, che costringono il linguaggio 
artistico a sperimentare formule stilistiche alter- 
native alla «linea» secolare della riproduzione 
della realtà, hanno determinato l’isolamento degli 
a. dal corpo sociale o la loro fragile integrazione 
in una cerchia ristretta e autoreferente di critici, 
conoscitori, collezionisti. Le risposte artistiche ed 
esistenziali sono state del più vario tipo. Quanto 
alle prime, è impossibile farvi cenno a meno di 
non ripercorrere le mille forme dell’arte contem- 
poranea, tesa a una costante ricerca del nuovo an- 
che sullo stimolo del mercato artistico; quanto al- 
le seconde, in qualche caso l’a., grazie a non co- 
muni doti caratteriali (e stilistiche), ha rotto la 
gabbia dell’isolamento ed è riuscito a comunicare 
con un pubblico più vasto (si pensi alla straordi- 
naria fortuna e alla vita lunga e umanamente ricca 
di Picasso, al suo ottimistico motto: «Io non cerco, 
trovo!»); oppure l’a. ha sfruttato istrionicamente il 
suo ruolo «alternativo», costruendo su di esso il 
suo personaggio pubblico (G. de Chirico, S. Dalî, 
A. Warhol); oppure ha vissuto l’alterità come 
dramma, pervenendo a forme di patologico isola- 
mento, disagio mentale, gesti estremi (V. Van 
Gogh, E. Munch, E.L. Kirchner, F. Bacon), a ri- 
fiuti della civiltà e fughe verso idealizzati paradisi 
lontani (P. Gauguin), o ha bruciato la vita nell’al- 
colo nella droga (J. Pollock). I più, evitando que- 
ste forme di moderno «saturnismo», hanno con- 
dotto vite normali e laboriose cercando un’affer- 
mazione nell'attività artistica che non comportas- 
se parallele accentuazioni di stravaganze e patolo- 
gie comportamentali. All’inizio del sec. xxI si ha 
l'impressione che, in concomitanza con una forte 
crisi stilistica e di ruolo, la condizione dell’a., di 
fronte a una società piuttosto indifferente alle sue 
proposte e provocazioni (o che apparentemente 
le celebra, ma relegandole nella serra museale del 
gioco artistico, senza mai perdere di vista il borsi- 
no delle quotazioni), appaia appannata, sempre 
più caratterizzata da scarsa visibilità e peso socia- 
le, mentre altre figure del campo artistico — critici, 
direttori dei musei, curatori delle grandi mostre — 
hanno occupato ambiti, posizioni e ruoli che in 
passato competevano agli artisti. 

art nouveau denominazione con la quale viene 
generalmente indicato un movimento artistico 
che, tra la fine dell'Ottocento e l’inizio del Nove- 
cento, interessò largamente l’architettura e le arti 
decorative in tutta Europa e negli Stati Uniti. La 
ragione della larga e rapida diffusione dell’a.n. va 


cercata nel clima di rinnovamento culturale che 
accompagnò l’estendersi dell’industrializzazione 
e il conseguente rafforzamento, economico e di 
potere, della borghesia. Riviste, mostre, conferen- 
ze e soprattutto le grandi esposizioni mondiali fa- 
vorivano la circolazione delle innovazioni tecni- 
che e delle singole esperienze artistiche, creando 
le premesse per la formazione di uno stile sostan- 
zialmente unitario malgrado le diverse accentua- 
zioni locali. Esso si chiamò floreale o liberty in 
Italia, Modern Style in Gran Bretagna, moderni- 
smo in Spagna, stile «coup de fouet» o Velde stile 
in Belgio, Jugendstil in Germania, Sezessionstil in 
Austria. Poiché il termine a.n. risulta propriamen- 
te di pertinenza dell’area franco-belga, la critica sì 
è orientata progressivamente verso l’uso del ter- 
mine «modernismo», ritenuto, per la sua accezio- 
ne estensiva, più atto a illuminare l’aspetto unita- 
rio e internazionale del fenomeno. 

Nato in polemica reazione all’accademismo e al- 
l’eclettismo ottocenteschi, il movimento dell’a.n. 
respinse ogni ricorso agli stili storici del passato 
per attingere le sue fonti di ispirazione diretta- 
mente dalla natura; da ciò deriva l’accentuato li- 
nearismo, il carattere metamorfico, l’eleganza de- 
corativa che ne distinguono i prodotti. In talsenso 
la matrice formale più diretta dell’a.n. va cercata 
nelle tendenze pittoriche — espresse con particola- 
re intensità nella grafica — che in quegli anni con- 
trapponevano al «realismo» della scuola impres- 
sionista la ricerca (influenzata dalla pittura giap- 
ponese e cinese) di una maggiore stilizzazione 
della figura in funzione simbolica o semplicemen- 
te decorativa. Fra i pittori più rappresentativi di 
questa tendenza ricordiamo F. Khnopff, A. 
Beardsley, J. Toorop, F. Hodler, G. Klimt e, nel 
suo periodo simbolista, E. Munch. 

Tuttavia, più che nella pittura, è nel campo del- 
l'architettura, della decorazione d’interni e delle 
arti applicate che l’a.n. ottenne i suoi risultati più 
innovativi. Punto di forza dell’estetica modermni- 
sta era il concetto di unità progettuale, che in ar- 
chitettura significava continuità tra esterno e in- 
terno, coerenza stilistica tra struttura, decorazione 
e arredo, e nelle arti applicate nuova qualità e di- 
gnità degli oggetti d’uso, in opposizione alla vol- 
garità commerciale provocata, nella seconda 
metà dell'Ottocento, dalla lavorazione a macchi- 
na combinata alla riproposizione di stili ben ac- 
cetti al pubblico per la loro banale ricchezza de- 
corativa (neobarocco, neorococò ecc.). Contro lo 
scadimento del gusto indotto nelle arti applicate 
dai nuovi processi di produzione non accompa- 
gnati da un adeguato rinnovamento dello stile 
erano già insorti in Inghilterra W. Morris e il mo- 
vimento delle + Arts and Crafts; nell'Europa 
continentale, l’a.n. svolse un ruolo solo in parte 
analogo. Pur riallacciandosi al movimento inglese. 
infatti, gli esponenti dell’a.n. non furono in linea 
di principio ostili alla produzione meccanizzata di 
serie, così come studiarono attentamente le possi- 
bilità tecniche ed espressive offerte all’architettu- 
ra dai nuovi materiali (ferro. vetro, cemento) tipi- 
ci della produzione industriale. L'alleanza arte-in- 
dustria divenne anzi una parola d'ordine. che sor- 
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1/ngresso di Casa Horta (1898) a Brixelles. 

2 Interno per la Hill House a Helensburgh (1902-03) di 
Ch.R. Mackiniosh. 


3 Snulio per il Palazzo della Secessione a Vienna (1898) di 
JM. Olbrich. Vienna, Historisches Museum. 


4 Ingresso di una stazione del métro di Parigi (1900) di 
H. Guimard. 
5 Palazzo Stoclet a Bruxelles (1905-11) di J. Hoffmann. 
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6 «L'abbraccio»(1905-09) di 

G. Klimi: cartone per il fregio di 
Palazzo Stoclet a Bruxelles. Vienna, 
Osterreichiches Museum frir 
angewanedie Kunst. 

7 «Tropon» (1898): manifesto di 

H. Van de Velde. Amburgo, 
Museum fiir Kunst. 

8 Disegno (1896-97) di Ch.R. 
Mackintosh perla decorazione della 
sala da tè Cranston a Glasgow. 
Glasgow, University, Hunterian Art 
Gallery. 

9 «Rose di Francia» di E. Gallé: 
coppa in vetro. 

10 Mobile (1900 ca) di A. Gaudi, 
Barcellona, coll. priv. 


reggeva l'ideale utopico di poter portare la bel- 
lezza nella vita quotidiana, alla portata di tutti. 
Certamente, nella maggior parte dei casi, gli op- 
getti disegnati secondo il nuovo stile furono così 
preziosi nei materiali e nei colori, così personali 
ed estrosi nella forma, da non poter essere pro- 
dotti che attraverso tecniche artigianali, quindi a 
costi elevati. Tuttavia, specialmente in area per- 
manica, le esperienze dei laboratori artigiani di 
Monaco, Dresda, Vienna rappresentarono gli im- 
mediati precedenti del + Deutscher Werkbund 
(1907-17), ponendosi così alle radici del moderno 
«design». Allo stesso modo in architettura, pre- 
scindendo dalla dominante decorativa, il princi- 
pio della progettazione globale — dal piano urba- 
nistico all'oggetto d'uso — e l'impiego, sia pure in 
funzione più espressiva che strutturale, dei nuovi 
materiali costituirono gli ineliminabili presupposti 
del movimento moderno. 

L'esperienza dell’a.n. ebbe vistose e ramificate 
propaggini nei paesi dell'Est europco lepati alla 
cultura austriaca (Cecoslovacchia, Ungheria ecc.) 


e fino in Russia; conobbe isole di accentuata au- 
tonomia (Paesi Bassi, Catalogna) e aree di diffu- 
sione provinciale; né si può dimenticare, negli Sta- 
ti Uniti, la parallela vicenda della Scuola di + 
Chicago e l'opera qualificatissima di L.C. Tiffany. 
Gli sviluppi più organici e coerenti dell’a.n. si eb- 
bero, comunque, nei paesi dell'Europa continen- 
tale, nell'arco di tempo compreso tra il 1890) circa 
e la prima guerra mondiale. 

Centri principali furono. con manifestazioni quasi 
contemporanee, la Francia, il Belgio, la Germa- 
nia, l’Austria. A Bruxelles, nel 1892-93, un pgiova- 
ne architetto, V. Horta, diede con la casa in rue 
P.-E. Janson, ex rue de Turin la più perfetta 
espressione architettonica del nuovo stile. L’edifi- 
cio è caratterizzato da una decorazione lineare 
che investe, in un gioco libero e armoniosamente 
irregolare, tutti gli elementi della facciata e degli 
interni, ricreando nella pietra e nel ferro l'elegan- 
za e la leggerezza delle forme naturali. Sempre in 
Belgio, H. Van de Velde. teorico rigoroso e intel- 
ligente polemista, trasferì alle arti applicate gli 
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ideali formali della nuova pittura, disegnando tap- 
pezzerie. broccati, decorazioni per libri e mobili; 
in questi ultimi, la linea energicamente semplifi- 
cata richiama la strutturalità funzionale delle 
macchine. In Germania un gruppo di giovani, tra 
i quali O. Eckmann e H. Obrist, raccolto attorno 
alle riviste «Pan» e «Jugend», lavorò in direzioni 
analoghe a quelle di Van de Velde, ma utilizzan- 
do motivi ornamentali prevalentemente naturali- 
stici. Sempre in Germania, a Monaco, A. Endell 
costruì nel 1897-98 l'Atelier fotografico Elvira, la 
cui facciata, decorata con una grande conchiglia 
asimmetrica, è tra gli esempi più eloquenti del- 
Man 

In Austria, il movimento si espresse attraverso il 
gruppo della Secessione e la rivista che a esso face- 
va capo, «Ver Sacrum»: tra i maggiori esponenti si 
ricordano, oltre a Klimt, gli architetti J. Olbrich, 
autore tra l’altro del Palazzo della Secessione 
(1898) a Vienna, e J. Hoffmann, autore del raffi- 
nato Palazzo Stoclet (1905-11) a Bruxelles. In 
Francia l’a.n. ebbe numerosi seguaci di rilievo nel 
campo delle arti applicate: E. Gallé nell'arte del 
vetro, A. Delaherche nella ceramica, G. de Feure 
ed E. Gaillard nella produzione dei mobili. Il 
maggiore architetto fu H. Guimard, autore delle 
celebri stazioni del métro di Parigi (1900). 
L'influenza dell’a.n. si può cogliere anche in talu- 
ni aspetti dell’opera dell’architetto spagnolo A. 
Gaudi. la cui potente e originale personalità sfug- 
ge tuttavia a ogni collocazione univoca, mentre lo 
scozzese Ch.R. Mackintosh si pone tra gli artisti 
più originali del movimento, alle cui posizioni si 
avvicinò, probabilmente, attraverso gli esempi 
belgi e che a sua volta. in seguito, influenzò note- 
volmente. Nella sua opera come in quelle di OI- 
brich e di Van de Velde, cioè nelle esperienze ca- 
ratterizzate da una più complessa intelligenza 
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1«Lacasa che Jack costruî»(1875) di 
W. Crane: tappezzeria. Londra, 
Victoria and Albert Muscum. 

2 «Menestrello» (1872-74) cli 

W. Morris: mattonella. Cambridge, 
Fitzwilliam Museum. 
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strutturale e spaziale, gli elementi formali dell’a.n. 
si configurano come una vera e propria anticipa- 
zione di valori e ricerche che saranno tipici del 
Movimento moderno. 

Arts and Crafts Movement movimento per la 
riforma delle arti applicate. Fu promosso in In- 
ghilterra nella seconda metà del sec. x1x con lo 
scopo di rimediare allo scadimento qualitativo ed 
estetico degli oggetti di uso comune causato dalla 
produzione industriale e messo in evidenza dal- 
l’Esposizione universale di Londra del 1851. Sul 
piano teorico fu fondamentale l’influenza del 
pensiero di J. Ruskin, che auspicava il ritorno ai 
metodi di produzione artigianale richiamandosi 
all’organizzazione sociale del medioevo. Di quel- 
le stesse teorie W. Morris tentò poi la trasposizio- 
ne sul piano pratico, per ridare vita a un’arte «del 
popolo per il popolo». Su questa base sorsero nu- 
merose associazioni artistiche che significativa- 
mente si definivano con il termine medievale di 
«gilda»: nel 1882, la Century Guild di A. Mack- 
murdo; nel 1884, l'Art Workers’ Guild di W. Cra- 
ne e altri; nel 1888, la Guild and School of Handi- 
craft di Ch.R. Ashbee. Nello stesso anno fu costi- 
tuita l’Arts and Crafts Exhibition Society, che ten- 
ne a Londra esposizioni gquadriennali di mobili, 
tappezzerie, suppellettili, stoffe ecc. cui partecipa- 
rono gli stessi Morris, Ashbee, Crane oltre a 
Ch.A. Voysey, W.R. Lethaby e molti altri, fino al 
1912. In seguito l'ispirazione medievalistica fu su- 
perata, e l’avversione per la macchina si attenuò. 
Tuttavia il movimento non superò mai i limiti di 
un artigianato d'élite, con prodotti quasi sempre 
costosi e non destinati alla riproduzione in serie. 
Artschwager Richard (Washington 192.3) artista 
statunitense. Dopo gli studi con A. Ozenfant a 
New York (1949-50) e una formazione come arti- 
giano mobiliere, all’inizio degli anni Sessanta, in 
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un clima culturale dominato da new dada e pop 
art, si è dedicato a una produzione seriale realiz- 
zando sculture geometriche in forma di oggetti 
d’arredo e dipinti d’intonazione fotografica. La 
sua ricerca gioca sulla messa in crisi dei correnti 
modi percettivi, «sorpresi» attraverso la manipo- 
lazione di prospettive e proporzioni dell’opera. 
Arup Ove (Newcastle-upon-Tyne 1895 - Londra 
1988) ingegnere inglese. La sua fama è legata alle 
notevoli capacità come progettista strutturale: con 
l'agenzia fondata nel 1946 (la Ove Arup & Part- 
ners, trasformatasi nel 1963 in Arup Associates) 
ha affiancato architetti di fama internazionale nel- 
la realizzazione di numerosi e importanti progetti 
(la Opera House a Sydney di J. Utzon, 1957-73; il 
Centre G. Pompidou a Parigi diR. Piano e R.. Ro- 
gers, 1971-77; il grattacielo della Hong Kong e 
Shanghai Bank a Hong Kong di N. Foster, 1981-86). 
Asam famiglia di artisti tedeschi. Il padre, HANS 
GEORG (Rott 1649 - Sulzbach 1711), fu attivo co- 
me frescante a Benediktbeuren e a Fiirstenfeld. I 
suoi figli, COSMAS DAMIAN (Benediktbeuren 1686 - 
Monaco 1739) ed EGID QUIRIN (Tegernsee 1692 - 
Mannheim 1750), furono architetti e studiarono a 
Roma dal 1712 al 1714, approfondendo la cono- 
scenza dell’arte barocca del Bernini, di G.B. 
Gaulli e di A. Pozzo. A Cosmas Damian, che fu 
anche pittore, si devono, tra l’altro, gli affreschi 
della chiesa abbaziale di Osterhofen e di quella di 
Weingarten; a Egid Quirin, che fu anche scultore, 
il gruppo di statue con l’ Assunzione di Marta del- 
la Klosterkirche di Rohr. Insieme i fratelli realiz- 
zarono la chiesa di Weltenburg, matura applica- 
zione di illusionismo barocco culminante nell’al- 
tare maggiore con la «visione» della statua di San 
Giorgio (di Egid Quirin) su uno sfondo luminoso, 
e la chiesa di San Giovanni Nepomuceno a Mo- 
naco (dal 1733), che costruirono a loro spese e 
concepirono come un vero e proprio teatro sacro. 
Nelle ultime opere (facciata di San Giovanni Ne- 
pomuceno; chiesa delle Orsoline a Staubing, 
1736-41) l’arte degli A. si avvicina alla leggerezza 
e semplicità del rococò contemporaneo, senza tut- 
tavia perdere la componente scenica e drammati- 
ca della formazione barocca. 

Aschieri Pietro (Roma 1889-1952) architetto e 
scenografo. Legato agli ambienti accademici della 
cultura fascista, di cui fu uno degli esponenti più 
rappresentativi, oscillò nei suoi progetti fra eclet- 
tismo, aspirazioni neoclassiche e gusto del nuovo. 
Fu tra i fondatori del miarR (Movimento Italiano 
per l’Architettura Razionale) e una delle perso- 
nalità di spicco dell’architettura romana del No- 
vecento. Nelle sue opere migliori (Pastificio Pan- 
tanella, Roma, 1929; Casa di Lavoro per Ciechi, 
Roma, 1930) riuscì a conciliare la contraddittoria 
molteplicità dei suoi impulsi stilistici in una solida 
e unitaria visione spaziale. 

Ashbee Charles Robert (Isleworth, Middlesex, 
1863 - Godden Green, Kent, 1942) architetto in- 
glese. Scrittore e designer, fondò la Guild and 
School of Handicraft di Londra (1888). Fu uno dei 
fondatori del movimento + Arts and Crafts, di cui 
in seguito rivide radicalmente le posizioni, antici- 
pando alcuni motivi di quella «ideologia macchini- 


sta» che verrà più tardi esplicitata dal razionalismo. 
L'attività progettuale di A. si rivolse soprattutto al- 
lo studio di tipologie residenziali (la sua casa a 
Cheyne Walk, Chelsea, 19()4, costituisce uno degli 
esempi più armoniosi e significativi dell’architettu- 
ra inglese agli inizi del Novecento) e al disegno di 
oggetti d’uso. Intuì tra i primi in Europa (1908) 
l’importanza di F.L. Wright. Tra le altre opere: ca- 
se sul Chelsea Embankement (1894); oggetti in ar- 
gento al Victoria and Albert Mus. di Londra. 

Ash Can School + Gruppo degli Otto. 

Asia centrale, arte antica dell’ espressione gene- 
rica usata per indicare le manifestazioni artistiche 
degli antichi popoli dell’area centroasiatica. Le 
culture dell’Asia centrale hanno svolto un'opera 
di fondamentale mediazione, consentendo l’in- 
contro di varie civiltà tra loro distanti, sviluppatesi 
in età storica lungo il corso del Tigri, dell'Eufrate, 
dell'Indo e del Fiume Giallo. Allo stato attuale 
delle ricerche, tuttavia, è possibile ricostruire un 
quadro artistico-culturale sufficientemente rigoro- 
so (dal sec. vii a.C.) solo per alcuni gruppi etnici 
insediatisi nelle regioni dell'Asia centrale e preci- 
samente per le tribù altaiche e per le tribù delle 
steppe (+ Altai, arte dell’; + steppe, arte delle). 
Aslin Charles Herbert (Sheffield 1893-1959) ar- 
chitetto inglese. In collaborazione con S. Johnson- 
Marshall, studiò e realizzò (fra l’altro nella scuola 
elementare di Chesnut, 1946) il sistema costrutti- 
vo a base di ossature leggere e pannelli standar- 
dizzati, attuando così, brillantemente, il program- 
ma di edilizia scolastica previsto dal Butler Act 
(1944). Prima applicazione su vasta scala delle 
tecniche industriali all’edilizia, tale sistema in- 
fluenzò in modo durevole la cultura architettoni- 
ca europea. 

Aspertini Amico (Bologna 1474-1552) pittore e 
scultore italiano. Formatosi nell’ambiente di L. 
Costa e F. Francia, studiò a Firenze Filippino Lip- 
pi e a Roma (1500-03) il Pinturicchio, oltre alle 
grottesche e ai rilievi antichi. Lasciò affreschi 
(Storie di san Frediano in San Frediano a Lucca, 
1507-09), dipinti su tavola (Adorazione det Magi, 
Bologna, Pin. Naz.; Pretà, 1519, San Petronio) e 
sculture per la facciata della Basilica di San Petro- 
nio a Bologna. Attratto dalle forme bizzarre e 
dalle caratterizzazioni fisionomiche, ispirate an- 
che all’arte d'oltralpe, giunse a eccentriche solu- 
zioni premanieristiche in cui grottesche deforma- 
zioni e paesaggi spiritati si associano a un reali- 
smo vivido e curioso. 

Aspetti Tiziano (Padova 1557/59 - Pisa 1606) 
scultore italiano. Nipote dell'omonimo scultore 
TIZIANO ASPETTI detto Minio (Padova 1511/12-52), 
un allievo e collaboratore del Sansovino di cui re- 
stano 1 rilievi bronzei del Battistero di San Marco 
a Venezia (1545) e alcuni eleganti bronzetti, si 
specializzò a sua volta nella scultura in bronzo for- 
se sotto la guida di G. Campagna. Lasciò il suo ca- 
polavoro nel grandioso complesso di statue e ri- 
lievi per l'arca del Santo a Padova (1593-94). in 
cui influssi del manierismo veneziano (A. Vitto- 
ria) e toscano (Giambologna) si fondono in un 
linguaggio di vibrante eleganza formale. talora 
animato da un’enfasi prebarocca. Nota anche la 


Asplund 


64 


produzione di bronzetti (Marre, New York, Frick 
Coll.). 

Asplund Gunnar (Stoccolma 1885-1940) archi- 
tetto svedese. Protessore al politecnico dal 1931, 
svolse anche attività di teorico e scrittore. Fra le 
sue opere ricordiamo il padiglione dell’Esposizio- 
ne di Stoccolma (1930), il magazzino Brendberg e 
il laboratorio batteriologico statale a Stoccolma 
(1935-37). l'ampliamento del municipio di Gite- 
borg (1937), con il quale diede un apporto decisi- 
vo al successivo dibattito sui criteri di intervento 
nei tessuti storici, e infine il crematorio del cimite- 
ro sud di Stoccolma (1935-40), considerato la sua 
Opera più matura e suggestiva. Partito da una sor- 
ta dì essenziale neoclassicismo, A. aderì nel 1930 
al Movimento moderno, innestando sulla matrice 
teorica del funzionalismo la componente spiritua- 
listico-romantica della tradizione scandinava. Il 
recupero dei significati simbolici dell’architettura, 
l'attenzione ai valori ambientali, la sensibilità nel- 
l’impiego delle tecniche e dei materiali consento- 
no di indicare in A. uno degli iniziatori dell’archi- 
tettura + organica in Europa. 

Asprucci Antonio (Roma 1723-1808) architetto 
italiano. Al servizio di Marcantonio Borghese, dal 
1782 lavorò alla sistemazione della Villa Borghe- 
se a Roma con l'annesso casino, curando anche 
l'ordinamento delle collezioni d’arte in esso con- 
tenute. Da ricordare la galleria al pianterreno, 
ove un repertorio decorativo rococò è svolto en- 
tro uno schema geometrico già neoclassico, e i fin- 
ti monumenti antichi (tempietto di Esculapio, 
1787, e ruderi del tempio di Antonio e Faustina), 
ambientati nel parco con gusto pittoresco. 
Asselijn Jan (Dieppe?, 1615 ca - Amsterdam 
1652) pittore olandese. Soggiornò a lungo in Italia 
tra il quarto e il quinto decennio del sec. xvi, e a 
Roma fu in contatto con i + Bentveughels che ri- 
trasse in un disegno mentre dipingono all'aria 
aperta (Berlino, Kupferstich Kabinett). Tornato 
in patria prima del 1647, dipinse vasti paesaggi, di 
taglio classicheggiante, con pastori, animali e rovi- 
ne, influenzati negli effetti di luce dalle opere di C. 
Lorrain. Fu anche apprezzato pittore di animali. 
Asselt, Van + Van Asselt. 

assemblage nell'arte contemporanea, composi- 
zione di oggetti reali o di parti di essi (utensili, 
pezzi di stoffa, parti di macchinario, rifiuti ecc.) 
che vengono incollati a un supporto, o inscatolati 
in un contenitore. in genere trasparente, 0 pressa- 
ti in modo tale da supportarsi da sé. La. si fa risa- 
lire alle nature morte cubiste del 1912-13 di Picas- 
so e Braque, ma solo col dadaismo e col surreali 
smo assume il significato di «spostamento di con- 
testo» di oggetti comuni dell'uso quotidiano. La 
tecnica è stata ripresa, nel secondo Novecento, 
dal new dada (R. Rauschenberg. J. Johns), dalla 
pop art, dal Nouveau Réalisme (Arman, Spoerri, 
César) e anche in installazioni poveriste e proces- 
suali. dilatata a scala ambientale. 

Assereto Gioacchino (Genova 1600) ca - 1649) 
pittore italiano. Fu sensibile dapprima all’influsso 
di G.C. Procaccini, presente a Genova in quegli 
anni, e di B. Strozzi (Circoncisione, Milano, Bre- 
ra). Si orientò quindi verso una pittura naturalisti- 


ca che, senza rinunciare alle raffinatezze formali e 
del colore (Sansone e Dalila, Firenze, Coll. Lon- 
ghi; Martirio di san Bartolomeo, Genova, Acc. Li- 
gustica), si concentra progressivamente sul conte- 
nuto umano e drammatico della rappresentazio- 
ne, resa mediante inquadrature ravvicinate e il ta- 
glio obliquo della composizione, con risultati che 
si pongono fra i più singolari e inconfondibili di 
tutto il Seicento genovese (Cristo deriso, Genova, 
Palazzo Bianco; Apollo e Marsia, affresco, Geno- 
va, Palazzo Negrone; La cena in Emmaus, Geno- 
va, coll. priv.; La Madonna con il Bambino e san 
Cristoforo, Genova, coll. priv.). 

assira, arte + mesopotamica, arte. 
assonometria sistema grafico, usato nel disegno 
architettonico, che consente di rappresentare in 
una sola figura, idealmente collocata su un piano 
obliquo, le tre proiezioni ortogonali corrispon- 
denti ad altezza, larghezza e profondità d’una co- 
struzione. 

Assteas (metà del sec. iv a.C.) ceramografo ita- 
liota attivo a Paestum. Ci rimangono di lui sei 
opere firmate, fra cui una /ékythos con Eracle nel 
giardino delle Esperidi, un cratere a campana con 
Cadmo che uccide il serpente, un cratere a calice 
con Frisso ed Elle (Napoli, Mus. Archeologico 
Naz.), un cratere a calice con figurazione parodi- 
stica di Aiace e Cassandra (Roma, Villa Giulia). 
Sono caratteristiche della sua produzione la ricer- 
ca della simmetria, l'accuratezza del disegno, il ri- 
spetto non convenzionale della tradizione. 

Ast Balthasar van der + Van der Ast, Balthasar. 
Astengo Giovanni (Torino 1915 - in treno tra Fi- 
renze e Venezia 199) architetto e urbanista ita- 
liano. Direttore dal 1946 con A. Olivetti, poi (dal 
1960) da solo, della rivista «Urbanistica», è stato 
fra i più combattivi sostenitori di un aggiorna- 
mento legislativo nel campo della pianificazione e 
della conservazione dei centri storici. Ha realizza- 
to (in collaborazione) l’unità residenziale della 
Falchera (Torino, 1951) e ha diretto l’elaborazio- 
ne o la revisione di numerosi piani regolatori (Ge- 
nova, 1963; Assisi, 1964-66; Bergamo, 1966). 
astragalo + colonna. 

astrattismo tendenza artistica del sec. xx. Ab- 
bandonando la rappresentazione mimetica del 
mondo esterno, trova in generale le sue ragioni 
nella riflessione sulle specificità della ricerca for- 
male e della percezione visiva. Parallelamente al- 
lo sviluppo di una speculazione estetica tra positi- 
vismo e spiritualismo (K. Fiedler, Origine dell'atti- 
vità artistica, 1887: W. Worringer, Astrazione e 
empatia, 1908), molti artisti tendono alla rifonda- 
zione del proprio campo d'azione attraverso lo 
studio degli clementi formali che costituiscono le 
fondamenta sintattiche del linguaggio visivo, in- 
nescando un processo di sempre più radicale sem- 
plificazione e scomposizione delle forme. Una 
tendenza del genere, complicata dall’interesse per 
il meccanismo dci procedimenti percettivi, sposta 
progressivamente in secondo piano o elimina del 
tutto ogni preoccupazione rappresentativa. Sono 
soprattutto il sintetismo e il decorativismo simbo- 
lista e la stilizzazione art nouveau, carica di sugge- 
stioni irrazionali e vitalistiche, ad alimentare il ter- 
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reno culturale sul quale, attorno al 191(), si svilup- 
pano diverse tendenze astratte nell’ambito dei 
movimenti d'avanguardia tedesco, russo, ceco e 
ungherese. Loro antecedenti immediati sono i 
due grandi movimenti innovatori dell'inizio del 
secolo, fauvisme e cubismo. A questa duplice ma- 
trice formale sì collegano i due modi principali 
dell’a., entrambi cresciuti nella ricerca di un ordi- 
ne e di una razionalità privi di riferimenti imme- 
diati al mondo esterno e tuttavia capaci di afferra- 
rele «forze creative» della natura, le sue strutture 
portanti. Il primo, appoggiandosi ai percorsi del- 
l'emozione, all’influenza della musica, allo studio 
della psicologia e dei principi di percezione del 
reale, giunge alla definizione di un linguaggio ba- 
sato sulla funzione espressiva e simbolica del co- 
lore, sul ritmo prodotto da rapporti reciproci di 
forme pure: è V. Kandinskij a tentarne le prime 
sistemazioni teoriche (Lo spirituale nell'arte, 
1912), proseguendo in concreto la ricerca col 
gruppo Der Blaue Reiter (1911) e, dopo la guer- 
ra, insieme a P. Klee, con l'insegnamento al 
Bauhaus. Il secondo modo punta invece al rigore 
matematico e alla semplificazione radicale dell’a- 
strazione geometrica: ne sono primi interpreti gli 
artisti del gruppo olandese De Stijl (P. Mondrian, 
Th. Van Doesburg, l'architetto J.J. Oud). Sono 
pure importanti, per l'elaborazione di un linguag- 
gio non-oggettivo, le esperienze di F. Picabia, R. 


astrattismo 
1-4 P. Mondrian: «L'albero rosso» (1908-10), olio su tela, cm 99X70; «L'albero grigio» (1911), olio su tela, 

cn 107,5X78,5; «Melo in fiore» (1912), olio su tela, cm 106 X78; «Composizione n. 3» (part., 1912-13), olio su tela, 
cm 95x80. L’Aia, Gemeentemusettr. 


Delaunay e del cecoslovacco F. Kupka in Francia; 
la produzione dei futuristi italiani e le analoghe 
sperimentazioni russe (Larionov e il + raggismo, 
definito come «sintesi di cubismo, futurismo e or- 
fismo», 1913); il+ vorticismo inglese di W. Lewis 
e il sincromismo americano di M. Russel e S. 
M acDonald-Wright. Nella prospettiva della co- 
struzione di un nuovo universo estetico fondato 
sui principi della non oggettività è stato ampia- 
mente rivalutato l’apporto dell’azzeramento su- 
prematista in Russia (nel 1914 Malevid dipinge un 
quadrato nero su fondo bianco) e quindi della ri- 
cerca costruttivista in tutte le sue componenti (V. 
Tatlin, N. Gabo, N. Pevsner, A.M. Rodéenko, El 
Lissitski]}). 

Tra i più significativi scultori operanti a partire 
dagli anni Dieci secondo i principi dell’astrazione 
sono da ricordare A. Archipenko, C. Brancusi, H. 
Arpe O. Zadkine. Un importante contributo alla 
sperimentazione di forme astratte è dato, dopo il 
1920, anche dal cinema d'avanguardia: da Diago- 
nal Symphonie (1921-24) di V. Eggeling a RAyt- 
mus 21 (1921) di H. Richter, a Opus 1, HI, HI, IV 
(1921-25) di W. Ruttmann, fino ai successivi lavo- 
ri di L. Moholy-Nagy e di L. Veronesi. Negli anni 
Trenta l’astrattismo, ormai affermatosi come lin- 
guaggio artistico internazionale, trova il proprio 
principale punto di riferimento nei gruppi, orga- 
nizzati a Parigi, di L’Art d’Aujourd’hui, + Cercle 
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1 «Primo acquerello astratto» (1910) di V. 
Kandinskij: acquerello, cm 50x65. Parigi, 
Musée National d' Art Moderne. 

2 «Compenetrazione iridescente n.7» 
(1912) di G. Balla: olio su carta intelata, 
cm 77X77. Torino. Galleria Civica 
d'Arte Moderna. 

3 «Raggismo giallo-bruno» (part., 1912) 
di M. Larionov: olio su tela, cm 61 X49. 
Coll. priv. 

4 «Forme circolari» (1912-13) di R. 
Delauna y: olio su tela. Parigi, Musée 
National d’Art Moderne. 

S «Piani verticali tr» di F. Kupka: guazzo 
su carta, cm 35 X50. Parigi, Musée 
National d’Art Moderne. 

6 «Donna che si pettina» (1929-30) di J. 
Gonzales: scultura in ferro, am 20x55. 
Parigi, Musée National d’ Art Moderne, 
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et Carré, + Art Concret, + Abstraction-Créa- 
tion, Réalités Nouvelles. In Italia, importanti 
esperienze di astrattismo sono condotte dal grup- 
po comasco di M. Radice, M. Rho e A. Galli. Al 
di là di svolgimenti concretisti che si innestano 
sulle ricerche internazionali che avevano avuto il 
loro centro nella Parigi degli anni Trenta, la sta- 
gione storica dell’astrattismo si può considerare 
conclusa dopo la seconda guerra mondiale, la- 
sciando spazio a nuove tendenze, legate a diverse 
poetiche, che pure continuano un discorso forma- 
le non figurativo: dall’espressionismo astratto e 
dall’action painting all’informale nelle sue molte- 
lici varianti (lo spazialismo e la pittura nucleare 
in Italia), fino alle ricerche di arte programmata, 
al minimalismo, alla nuova pittura. 
Atanodoro + Agesandro, Atanodoro e Polido- 
ro. 
atestina, cultura + Italia antica, arte dell’. 
Atget Eugène (Libourne 1857 - Parigi 1927) foto- 
grafo francese. Iniziò la carriera a quarant’anni, 
dopo aver tentato quella di attore. Dal 1898 al 
1926 raccolse in più di 8000 lastre un'imponente 
documentazione sull’archittetura e la vita dei 
quartieri di Parigi. Il suo progetto era chiaramen- 
te espresso dalla «ragione sociale» adottata: «E. 
Atget Autore-Editore d’una raccolta fotografica 
della vecchia Parigi. Aspetti e Monumenti». Le 
sue immagini sono essenziali e pulite, prive di ri- 
cercatezza tecnica ma suggestive e comunicative. 
Solo negli anni Venti il suo lavoro fu più ampia- 
mente conosciuto e apprezzato, fra l’altro, in am- 
bito surrealista. In lui W. Benjamin identificò il 
precursore della fotografia surrealista. 
Atkinson Terry + Art & Language. 
atlante statua con funzione di sostegno di ele- 
menti architettonici, corrispondente maschile del- 
la + cariatide; è detta anche (elamone. 
Attardi Ugo (Sori, Genova, 1923) pittore e scul- 
tore italiano. Nel 1947 fece parte del gruppo 
astrattista romano + Forma, dal 1948 al 1956 del 
movimento realista; ha quindi sviluppato una fi- 
gurazione su temi esasperatamente drammatici 
(Crocifissione a Saragozza, 1965), erotici e politi- 
co-sociali (Addio Che Guevara, 1968). 
Attavanti Attavante (Castelfiorentino, Firenze, 
1452? - m. prima del 1525) miniatore italiano. At- 
tivo per Lorenzo il Magnifico, Mattia Corvino, 
Giulio n; della sua vasta produzione, ispirata a pit- 
tori come il Ghirlandaio, C. Rosselli e il Pollaiolo, 
impreziosita da citazioni antiquarie, restano nu- 
merosi esemplari in codici quali la Bibbia (1476- 
78) per Federico da Montefeltro alla Biblioteca 
Vaticana e il Messale (1485-87) della Biblioteca 
Reale di Bruxelles. 
attici, vasi produzione ceramica dei centri del- 
l'’Attica, in Grecia, nel periodo compreso tra la 
metà del sec. vii e la fine del sec. iv a.C. Se ne di- 
stinguono tre fasi: geometrica (+ greca, arte), 
protoattica (+ protoattico, stile) e attica. Nel pe- 
riodo attico (secc. vi-1v a.C.) i manufatti raggiun- 
gono un livello tecnico e artistico (eccezionali 
qualità dell’impasto e della vernice: presenza, fin 
dall'inizio, dell'ideale «classico» della figura uma- 
na) che supera quello di tutte le altre culture coe- 


ve. La produzione consiste dapprima nei vasi a fi- 
gure nere, arcaici (600-530 a.C.: celebri il vaso 
Frangois, 570-560) a.C., del Mus. Archeologico di 
Firenze, e le opere di maestri prestigiosi come + 
Exechia), poi nei vasi a figure rosse di stile arcaico 
(530-450 a.C.: tra i ceramografi si ricordano + 
Andocide, che per primo affiancò al vecchio il 
nuovo stile, + Eufronio ed + Eutimide) e suc- 
cessivamente nei vasi a figure rosse di stile classi- 
co (450-400 a.C.), con i quali la ceramica attica 
(forse anche in conseguenza dei progressi della 
pittura parietale e su cavalletto, con aspetti — per 
esempio il superamento della linea di contorno 
mediante il colore — intraducibili nella pittura va- 
scolare) inizia un lento processo di involuzione, 
pur esprimendosi ancora attraverso personalità di 
primo piano, dal Pittore di Pentesilea al Pittore di 
Kleophrades, al Pittore di Achille. La produzione 
che va dal 400) al 320) a.C., infine, è improntata a 
un carattere di netta decadenza, con ceramografi 
quasi sempre mediocri. | v.a. sono largamente dif- 
fusi in tutto il Mediterraneo, in quanto considera- 
ti oggetti di lusso e di distinzione sociale. In parti- 
colare, due furono i periodi di maggiore esporta- 
zione: la metà del sec. vi a.C. e gli anni tra il 470 e 
11 420) a.C. ca, vale a dire nel momento di massimo 
sviluppo politico e artistico di Atene. 

attico, stile termine convenzionale con cui ven- 
gono designate l’architettura, la scultura e la pit- 
tura (testimoniata nella ceramica) dell’Attica dal 
sec. vili a.C. all’età ellenistica. Per le sue caratteri- 
stiche di organicità ed equilibrio, e grazie anche 
alla posizione di egemonia lungamente assunta da 
Atene, occupa un posto di primo piano nella sto- 
ria dell’arte greca (+ greca, arte). Lo stile verrà 
riproposto anche in epoca romana (neoattici- 
smo), come espressione di un generico classici- 
smo, colto e raffinato. 

attributo nelle arti figurative, elemento caratteri- 
stico che accompagna il soggetto rappresentato, 
identificandolo e contraddistinguendolo; è per lo 
più riferito al carattere del personaggio in que- 
stione o a un episodio specifico della sua vita. Nel- 
l’arte antica sono caratterizzate con a. le figure 
mitologiche (cetra e corona di alloro di Apollo, 
egida e civetta di Atena-Minerva, fulmine e aqui- 
la di Zeus-Giove, caduceo e petaso alato di Er- 
mes-Mercurio, arco e cane di Artemide-Diana, 
clava e pelle ferina di Eracle-Ercole, spighe e fiac- 
cola di Demetra-Cerere, berretto frigio di Attis, 
siringa di Pan ecc.). L'arte cristiana ha fatto largo 
uso di a. nelle figurazioni dei santi, con riferimen- 
to agli strumenti e al tipo di martirio subito (grati- 
cola per san Lorenzo, occhi per santa Lucia, den- 
te per santa Apollonia, ruota dentata per santa 
Caterina di Alessandria ecc.) o alla principale at- 
tività del santo (libro per i padri della Chiesa). 
attribuzione giudizio critico che permette di as- 
segnare a un determinato artista o a un ambiente 
storico-culturale (bottega, scuola) manufatti arti- 
stici che presentino caratteristiche tecnico-stilisti- 
che simili alle opere di autografia documentata 
storicamente attraverso firme, contratti di alloca- 
zione, fonti artistiche coeve, inventari. Nel caso di 
artisti anonimi, di cui si ignora l'identità storica. 


Auberjonois 
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ma la cui individualità estetica è riconoscibile a 
partire da una serie di elementi stilistici distintivi, 
la pratica dell'a. ha come finalità quella di rag- 
gruppare opere omogenee attorno a nomi di co- 
modo (Maestro delle Tavole Barberini, Maestro 
di Moulins), coniati con riferimento a un’opera di 
particolare importanza o al luogo dove essa è col- 
locata. L’a. è un momento fondamentale della cri- 
tica d’arte: essa è l’esito finale di un'analisi filolo- 
gica del linguaggio specifico della singola opera 
considerata però anche in rapporto alle altre ope- 
re e alla specifica situazione storico-culturale; la 
sua attendibilità è determinata dal grado di cono- 
scenza storica dei fenomeni culturali su cui viene 
esercitata. Benché il termine sia stato utilizzato in 
questa accezione per la prima volta solo alla fine 
del sec. xvin (I. Affò, 1796), la pratica attributiva 
ebbe uno sviluppo parallelo a quello dei concetti 
di individualità artistica e di stile. Se già Vasari 
proponeva per la sua collezione di disegni una se- 
rie di a. basate su alcuni elementi decorativi con- 
siderati come tipici dello stile dell’artista, i primi 
tentativi di stabilire i principi della critica figurati- 
va sono paralleli allo sviluppo del collezionismo e 
del mercato artistico, e sono da porre in relazione 
con la necessità di sincerarsi dell’autenticità di 
un'opera d’arte, distinguendola dalle eventuali 
copie, repliche o falsificazioni (+ falsificazione). 
Per tutto il Seicento, l’a. fu praticata non solo da 
collezionisti e scrittori d’arte (in Italia, G.P. Bello- 
ri, G. Mancini, F. Baldinucci, C. Malvasia, M. Bo- 
schini; in Francia, A. Félibien e R. de Piles), ma 
anche da alcuni pittori: per esempio, C. Maratta e 
P.P. Rubens godettero di una notevole fama di 
esperti, e a essi fu affidata la redazione di inventa- 
ri di collezioni private. Il metodo attributivo rima- 
se tuttavia generico: è d'altronde significativo il 
fatto che sia per G. Vasari (1568) sia per F. Baldi- 
nucci (1681-1728) il termine di «occhio» (inteso 
nel significato metaforico di capacità intuitiva di 
giudicare un fatto figurativo) sia ancora utilizzato 
indistintamente per caratterizzare tanto l’attività 
del critico quanto quella dell’artista. Fu nel corso 
del Settecento, soprattutto in ambito anglosasso- 
ne, che l'a. acquistò un carattere più tecnico e spe- 
cialistico (connoisseurshi p); essa diventò la prero- 
gativa del «conoscitore» (figura consacrata dall’o- 
monimo saggio di J. Richardson, 1719), critico e 
collezionista a un tempo, solitamente un gentiluo- 
mo colto e dai gusti raffinati, che conosceva la sto- 
ria dell'arte e aveva compiuto il Grand Tour in 
Italia: egli esercitava, rivendicandone l’esclusività, 
la propria capacità di esaminare e riconoscere l’o- 
pera d’arte e sovente garantiva (tramite la pro- 
pria consulenza e la sottoscrizione delle experti- 
ses) la validità degli interventi speculativi sul mer- 
cato antiquario. Tuttavia solo nell’Ottocento, 
contemporaneamente alla massiccia campagna di 
acquisti dei principali musei europei, alla compar- 
sa di importanti riviste d'arte, alla pubblicazione 
dei primi cataloghi ragionati, la critica d’arte ela- 
borò una teoria sistematica e scientifica dell'a. G. 
Morelli (1816-91), autore di saggi firmati con lo 
pseudonimo di Ivan Lermolieff, sostenne che la 
paternità di un dipinto può essere determinata 


grazie all’identità di taluni dettagli morfologici 
non significativi (per es., l'esecuzione delle orec- 
chie o delle unghie delle mani) che ricorrono 
pressoché identici nelle opere di un medesimo ar- 
tista e che in quanto secondari il pittore tende a ri- 
proporre in modo automatico e secondo abitudi- 
ne. I limiti di un tale metodo «indiziario», rigoro- 
so e improntato al positivismo ottocentesco ma 
schematico, furono sottolineati già da G.B. Caval- 
caselle (1819-97), fautore di un’a. intuitiva e con- 
testuale, basata sull’impressione generale che l’e- 
sperto è in grado di farsi dell’opera esaminata e 
sulla possibilità di inserirla senza contraddizioni 
in un «ideale» catalogo dell’artista, e poi, nella 
prima metà del Novecento, da una nuova genera- 
zione di storici dell’arte (M. Friedlinder, P. Toe- 
sca, R. Longhi), ai quali la comprensione e l’iden- 
tificazione di un’opera apparve inscindibile dalla 
conoscenza approfondita dello stile dell’artista, 
della sua evoluzione e della sua produzione com- 
plessiva. Nei sostenitori dell'approccio intuitivo e 
globale l’a. ha così assunto il ruolo di operazione 
filologica preliminare all’interpretazione storico- 
critica. L’a. analitico-scientifica di ascendenza mo- 
relliana, che pure ha raggiunto nel corso del sec. 
xx risultati notevoli nella revisione di cataloghi di 
musei e di collezioni e si è arricchita in conoscito- 
ri come B. Berenson di componenti nuove (varia- 
bili psicologiche e categorie puro-visibiliste), non 
è sfuggita sul versante dei rapporti con il mercato 
al rischio di degenerazioni dilettantistiche e snatu- 
ramenti: intesa come pura ricerca del «nome», la 
pratica dell’a. si è spesso ridotta a mera perizia 
commerciale al servizio del proprietario dell’ope- 
ra o del mercante antiquario. 

Auberjonois René (Losanna 1872-1957) pittore 
svizzero. Formatosi a Parigi, dopo l'iniziale reali- 
smo sviluppò, fino alla prima guerra mondiale, 
una pittura d'impronta postimpressionista (// sep- 
pellimento di una giovane nel Vallese, 1905-06 e 
1940 ca, Losanna, Mus. Cantonale di Belle Arti), 

che dopo il 1912 mostra influenze cézanniane e 
cubiste, oltre che di un certo primitivismo (Pace- 

saggio vallese, 1917, Basilea, Offentliche Kunst- 
sammlung). Carattere fondamentale della sua fi- 
gurazione — principalmente incentrata sui generi 
del paesaggio, della natura morta e del ritratto e 
sul tema del circo equestre e dei saltimbanchi — è 
una maniera fortemente strutturata e semplifica- 
ta, caratterizzata da toni abbassati e raffinati rap- 
porti cromatici riecheggianti la lezione rembrand- 
tiana (Ragazza nella camera rossa, 1948, Sciaffu- 
sa, Mus. zur Allerheiligen). 

Audran famiglia di ornatisti, incisori e disegnato- 
rì francesi, attivi nel Seicento e Settecento. Tra i 
molti artisti che vi appartennero ricordiamo: GÉ- 
RARD (Lione 1640) - Parigi 1703) incisore di Luigi 
xiv presso la manifattura dei Gobelins: attivo nel- 
l'ambito del grand-goùt barocco, riprodusse al bu- 
lino, con estrema finezza e precisione, numerose 
opere dei massimi pittori del tempo (si ricordano 
le Battaglie di Alessandro di Le Brun); cLAUDE n 
(Lione 1658 - Parigi 1734) pittore e disegnatore, 
uno dei rappresentanti più prestigiosi dell’orna- 
mentazione francese, al servizio della corte come 
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decoratore delle residenze reali e presso la mani- 
fattura di arazzi Gobelins: il suo stile, ricco di 
estrosa inventiva e improntato a un’agile eleganza 
di linee, contribuì autorevolmente alla nascita del 
gusto rococò, nonché alla formazione di un pitto- 
re come Watteau; BENOÎT IL GIOVANE (Parigi 1698- 
1772), che eseguì numerose illustrazioni per libri 
tratte da opere di Watteau, Lancret e altri pittori 
del tempo. 

Audubon John James (Haiti 1785 - New York 
1851) pittore statunitense. Allievo di J.-L. David a 
Parigi, fine disegnatore, acquistò fama come illu- 
stratore di opere scientifiche, specializzandosi nello 
studio degli uccelli (Gli uccelli dl America, 1827-38, 
4 voll. con 435 incisioni colorate). Altra sua opera 
importante è / quadrupedli vivipari dell'America 
del nord (1845-48). 

Auerbach Frank (Berlino 1931) pittore e incisore 
inglese di origine tedesca. Trasferitosi nel 1939 in 
Gran Bretagna per sfuggire alle persecuzioni na- 
ziste, studiò alla St. Martin School of Art di Lon- 
dra (1948-52), seguendo anche le lezioni di D. 
Bomberg al Politecnico Borough, e al Royal Col- 
lege of Art (1952-55). E considerato uno dei mag- 
giori rappresentanti della London School. La sua 
cifra figurativa si caratterizza per la compresenza 
di un impasto denso, con effetti di modellato 
prossimi al rilievo scultoreo, e di una gamma sor- 
da, che riduce a trapassi tonali i prestiti dall’e- 
spressionismo. Il ricorso seriale ai medesimi sog- 
getti — paesaggi (la serie Oxford Street building st- 
te, Liverpool, Tate Gall.) e ritratti — esteso a parti- 
re dagli anni Cinquanta alle incisioni (Sette ritratti, 
1989, Londra, Malborough Gall.), suggerisce la 
presenza nella sua opera di una forte componente 
nostalgica e autobiografica. 

Auguste famiglia di orafi francesi. Il padre, Ro- 
BERT JOSEPH (Parigi 1725-95), fornitore ufficiale di 
corte dal 1757, lavorò anche per le famiglie reali 
del Portogallo, dell'Inghilterra, della Svezia, della 
Russia. Il figlio HENRI (Parigi 1759 - Port-au-Prin- 
ce, Haiti, 1816 ca), orafo di corte dal 1785, dopo la 
rivoluzione riprese la sua attività, mantenendo 
iconografie e decorazioni neoclassiche. Autore, 
assieme a E. Nitot, della famosissima tiara che 
Napoleone 1 donò a Pio vii nel 1804 (Città del Va- 
ticano, Mus. Vaticani), eseguì anche altare e can- 
delabri della Cappella di Saint-Denis e una serie 
di servizi da tavola per la coppia imperiale. 

aula il cortile, in genere lastricato e chiuso su un 
lato da un portico, della casa greca; in età romana, 
il termine venne a indicare la sala d’udienza del 
palazzo imperiale e infine il vano di una + basili- 
ca. 

Aulenti Gae (Palazzolo dello Stella, Udine, 192.7) 
architetto italiano. Oltre all’intensa attività sia nel 
campo dell’industrial design sia in quello teatrale 
(numerose scenografie per L. Ronconi), vanno ri- 
cordati l'interesse per l’interior design e alcuni 
progetti architettonici che le hanno dato notorietà 
internazionale, tra cui la trasformazione della Ga- 
re d'Orsay a Parigi (1980-85) in nuovo Museo de- 
gli Impressionisti, il recupero a spazio per mostre 
temporanee di Palazzo Grassi a Venezia (1986), 
la ristrutturazione del Museo di arte catalana a 


Barcellona (1987-95), il padiglione italiano all’E- 
sposizione internazionale di Siviglia del 1992 (in 
collaborazione con P.L. Spadolini). 

avancorpo parte funzionale di un edificio che 
sporge dalla facciata. 

avanguardia termine derivato dal linguaggio mi- 
litare e usato per indicare artisti e soprattutto 
gruppi che, impegnati nella sperimentazione di 
nuovi linguaggi e tecniche espressive, si trovano a 
operare in una posizione distaccata rispetto alla 
dominante pratica artistica e più avanzata rispetto 
alla sensibilità corrente e alle prevalenti attese del 
pubblico. Pur convenzionalmente circoscritto so- 
prattutto al primo quarto del Novecento, cioè alle 
cosiddette a. storiche, quello dell’a. è fenomeno 
tipico dei secc. xIX e xx, legato tra l’altro alla crisi 
di un sistema dì produzione e di circolazione del- 
le opere basato sull'educazione e sulle esposizioni 
accademiche, al quale andava affiancandosi, con 
importanza sempre maggiore, un circuito esposi- 
tivo (e formativo) privato. I gruppi d'a. si distin- 
guono spesso per il loro carattere elitario di cer- 
chia chiusa, i cui membri sì sentono accomunati 
da concezioni estetiche e linguaggi artistici diversi 
o conflittuali rispetto a quelli tradizionali o uffi- 
ciali, ritenuti espressione dell’ ideologia dominan- 
te. Alle ragioni prime e originarie di tale conflit- 
tualità — ideologiche, estetiche, politiche, spesso 
manifestate anche perentoriamente attraverso 
manifesti, dichiarazioni di poetica, proclami ani- 
mati da una profonda tensione ideale — sisono ag- 
giunte, nel corso del sec. xIx e soprattutto del xx, 
ragioni di autopromozione, e dunque economi- 
che, nel momento in cui la ricerca dell’originalità 
è diventata — oltre che dato di fondo di un'idea ro- 
mantica di creazione artistica basata sui valori del- 
la soggettività — componente non irrilevante di af- 
fermazione in un sistema basato sul mercato pri- 
vato delle opere e su un sempre più rapido consu- 
mo di modi e stili. Tra i principali artisti, gruppi o 
tendenze d'a. del sec. xix, il Lucasbund o Confra- 
ternita di San Luca (1810) e la Confraternita pre- 
raffaellita (1848) rappresentano una prima messa 
in discussione dei valori accademici e classicisti at- 
traverso forme di colto primitivismo, romantico e 
purista; già avanzate dai barbizonnters, o pittori 
della scuola di Fontainebleau (1830 ca), nella loro 
naturalistica restituzione del paesaggio, le ragioni 
del realismo sono sostenute attivamente da G. 
Courbet, E. Manet e dalla loro cerchia in Francia 
(anni Cinquanta e Sessanta), dal gruppo del fio- 
rentino Caffé Michelangelo in Italia (1855), dalla 
Société libre des Beaux-Arts a Bruxelles (1868) e 
dalla Società degli Ambulanti in Russia (1870); le 
novità della pittura puramente ottica degli im- 
pressionisti (o almeno di alcuni di loro, C. Monet 
in primo luogo) dominano il passaggio dagli anni 
Settanta agli Ottanta, mentre l’ultimo quindicen- 
nio del secolo è segnato dal prevalere di valori 
mentali, concettuali e di «idea» nei postimpressio- 
nisti (P. Cézanne, P. Gauguin, G. Seurat. V. Van 
Gogh); parallelamente, in area tedesca e mitte- 
leuropea un rinnovamento radicale del linguag- 
gio e dei contenuti artistici. più o meno antagoni- 
stico rispetto all’ufficialità artistica o all'autorità 
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politico-ideologica, è condotto dalle Secessioni di 
Monaco (1892), Vienna (1897) e Berlino (1898) e 
dalle Società Manes a Praga (1890) e Sztuka a 
Cracovia (1897). All'incirca negli stessi anni il di- 
stacco dall'accademia si manifesta anche nella co- 
stituzione di «colonie» artistiche in contesti anche 
geograficamente lontani, per programmatica scel- 
ta, dai principali centri: la scuola di Pont-Aven in 
Bretagna, nata intorno alla carismatica figura di 
P. Gauguin negli anni Ottanta dell'Ottocento; le 
colonie naturaliste e protoespressioniste di -» 
Worpswede (Prussia, 1889) e Laethem-Saint- 
Martin (Gand, 1899) e il -» Camden Town 
Group, d'ispirazione realista, che intorno al 1900 
prendeva il nome da un sobborgo proletario della 
Londra vittoriana. 

Quanto alle cosiddette a. storiche, che in generale 
hanno sviluppato modelli postimpressionistici in 
direzione astrattista, i loro centri principali sono 
stati Parigi (nabis, 1891: fauves, 1904-05: cubisti, 
1907): Dresda e Berlino (gli espressionisti del grup- 
po Die Briicke, 1904-05): Monaco (gli espressioni- 
sti del gruppo Der Blaue Reiter, 1911-12); Mosca 
(gruppi del Fante di quadri, 1910), e Coda d'asino, 
1915) e San Pietroburgo (Unione della gioventù, 
191()); Milano (i futuristi, 1910-11); Londra (il -+ 
Rebel Art Center e il gruppo vorticista, 1914 ca) e 
1 Paesi Bassi (il gruppo neoplasticista intorno alla 
rivista «De Stijl», 1917). Dopo la prima guerra 
mondiale, l'a. dadaista e l'elaborazione di una ri- 
cerca astrattista hanno trovato 1 loro centri più im- 
portanti in Germania (rispettivamente a Berlino, 
Colonia, Hannover e al Bauhaus, con sede inizial- 
mente a Weimar, quindi a Dessau e Berlino), men- 
tre il gruppo surrealista si formava a Parigi (1924), 
destinata a diventare negli anni Trenta principale 
punto di riferimento dell’astrattismo internaziona- 
le (gruppi Cercle et Carré, Art Concret, Abstrac- 
tion-Création) in seguito alla diaspora dalla Ger- 
mania di molti artisti d’a., giudicati degenerati e 
perseguitati dai nazisti dopo la presa del potere nel 
1933. Importanti gruppi d’a. astrattista e concreti- 
sta furono anche l'inglese -» Unit One (1933): gli 
svizzeri Gruppo 33 (1933) e Allianz (1937) e lo sta- 
tunitense AAA (+ American Abstract Artists, 
1936). dei quali possono essere considerati tardi 
sviluppi gli italiani + Forma (Roma, 1947), + mac 
(Movimento Arte Concreta, Milano, 1948), Grup- 
po + Origine (Milano e Roma, 1949). 

Quanto alla produzione artistica successiva alla 
seconda guerra mondiale, il termine — precisato 
come seconda a. o neoavanguardia — è stato anco- 
ra utilizzato in riferimento a singoli artisti, gruppi 
o esperienze dalla marcata sperimentazione lin- 
guistico-tecnica in un contesto internazionale an- 
cora dominato da una strumentazione operativa 
tradizionale (pittura, scultura): dallo spazialismo 
milanese (1947) ai diversi gruppi di arte program- 
mata e cinetica (Gruppi Zero, T. N, GRAV ecc.), 
dalla pop art inglese degli anni Cinquanta a una 
variata costellazione di ncodadaismi sviluppatasi 
a partire dallo stesso decennio. Con tutto ciò che 
ha successivamente comportato, il fenomeno del- 
la pop art statunitense — impostasi alla Biennale 
veneziana del 1964 - può essere inteso come di- 
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scrimine tra l'epoca delle a. come punte avanzate 
e a vario titolo sperimentali di un sistema gover- 
nato da altri meccanismi (e caratterizzato da altri 
modi espressivi dominanti) e l'epoca, tuttora in 
atto, della coincidenza dell'a. e dei suoi modi ope- 
rativi con il nucleo qualificante il sistema stesso 
dell’arte contemporanea. 

Avanzi Jacopo + Jacopo Avanzi. 

Avanzini Bartolomeo Luigi (Roma 1608 ca - 
Modena 165$) architetto italiano. Lavorò al ser- 
vizio degli Estensi, per i quali progettò il nuovo 
Palazzo Ducale di Modena (iniziato nel 1634) e il 
santuario della Madonna di Fiorano, presso Sas- 
suolo. 

Aved Jacques-André-Joseph (Douai 1702 - Pari- 
gi 1766) pittore francese. I suoi ritratti composti e 
antiretorici (Madame Crozat, 1741, Montpellier, 
Mus. Fabre; Said Pascià, 1742, Versailles) risento- 
no di J.B.S. Chardin e degli olandesi. Possedeva 
una notevole collezione di ceramiche, bronzi e 
sculture orientali e di pittura olandese e fiammin- 
ga, nonché di incisioni di Rembrandt. 

Avedon Richard (New York 1923) fotografo sta- 
tunitense. Collaboratore di «Harper's bazaar», di 
«Theatre arts» e soprattutto di «Vogue», attivo 
anche nel campo della pubblicità, dominò ben 
presto, insieme a I. Penn, il settore della moda, ri- 
prendendo i suoi soggetti in movimento e in pose 
insolite, molto caricate, prima in esterni e poi in 
studio, contro fondali bianchi. A., che dal 1946 ha 
il suo studio a New York, fu uno dei primi mem- 
bri della Factory di A. Warhol. Celebri i suoi ri- 
tratti di uomini politici (Eisenhower, Wallace), 
scrittori (Capote, Miller, Ginsburg, Burroughs), 
attori (Bogart, Keaton, Monroe), e quelli del pa- 
dre Jacob Israel A. Sulle sue opere: Avedon: foto- 
grafie 1947-1977 (1978); Avedon: retrospettiva 
1946-1980 (1980). 

Avercamp Hendrick (Amsterdam 1585 - Kam- 
pen 1634) pittore olandese. Rifacendosi a G. Van 
Coninxloo e a P. Bruegel il Vecchio, eseguì so- 
prattutto paesaggi invernali popolati da innume- 
revoli personaggi ed episodi aneddotici resi con 
cromatismo chiaro e freddo, arricchito da punte 
di colore squillante nella trama dei grigi e dei 
bianchi velati (Grande scena invernale con patti- 
natori, Amsterdam, Rijksmus.), creando un nuo- 
vo genere nella pittura olandese di paesaggio. 
Averulino Antonio + Filarete. 

Avery Milton (Altmar, New York, 1893 - New 
York 1965) pittore statunitense. Studiò alla Co 
necticut League of Art Students dal 1913 al 19] 
quindi da autodidatta, svolgendo svariate ati 
fino alla consacrazione totale alla pittura 
La sua cifra stilistica È debitrice a MatiggS 
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sorta di astrazione cromatica, di rilievo per gli esi- 
ti di A. Gottlieb e M. Rothko. 

Avondo Vittorio (Torino 1836-1910) pittore ita- 
liano. Dal 1852 al 1856 frequentò lo studio di A. 
Calame a Ginevra. Nel 1855 visitò l’Esposizione 
universale di Parigi e si entusiasmò per la pittura 
dei paesaggisti di Fontainebleau, e in particolare 
per Ch.-F. Daubigny. Trasferitosi a Roma nel 
1857, vi intraprese lo studio della campagna loca- 
le e conobbe M. Fortuny, A. D'Andrade, N. Co- 
sta e l’ambiente dei pittori inglesi. Nel 1862 entrò 
in contatto con C. Pittara e il gruppo di Rivara e 
nelle sue opere divenne evidente il fascino delle 
atmosfere fontanesiane. Nel 1865 si trasferì a Fi- 
renze dove, oltre ad accostarsi alla poetica mac- 
chiaiola, si dedicò al restauro archeologico e al- 
l’antiquariato, riordinando il Mus. del Bargello. 
Stabilitosi a Torino, nel 1872 acquistò e restaurò 
con D'Andrade il castello di Issogne, che poi 
donò allo stato, e lavorò alla costruzione del Bor- 
go Medievale (1884). Direttore del Mus. Civ. 
(1890-1910), attuò una qualificata politica di ac- 
quisti di contemporanea pittura di paesaggio. 
avorio o dentina varietà di tessuto osseo che con- 
tiene fosfato di calcio, fosfato di magnesio e car- 
bonato di calcio e costituisce l’intelaiatura dei 
denti. Di colore giallognolo, è facilmente sbianca- 
bile con acqua ossigenata, o altre sostanze. La 
compattezza e duttilità dell'a. e la possibilità di 
rendere lucida e brillante la sua superficie hanno 
fatto sì che esso venisse lavorato già in età paleo- 
litica, assieme all'osso di alcuni animali, per og- 
getti d'uso e di ornamento. 

Scultura a tutto tondo, rilievo, incisione, graffito 
sono le tecniche fondamentali usate per i manu- 
fatti in a. e osso: materie che nel tempo e nelle di- 
verse aree geografiche sono state ricavate da vari 
animali, a partire dal mammuth preistorico, alla 
renna, al tricheco, all’ippopotamo, all’elefante. 
Gli studi più recenti, focalizzati sui problemi di 
diffusione del materiale grezzo e di quello lavora- 
to e sulle tecniche di lavorazione, hanno consenti- 
to di giungere al riconoscimento dei centri di pro- 
duzione e dei siti di alcune officine. Costanti qua- 
lità di gusto e di sapienza tecnica caratterizzano la 
produzione in a. nelle antiche civiltà del Mediter- 
raneo e del Medio Oriente: oggetti d'uso a livello 
regale e di carattere votivo sono presenti nelle 
tombe egizie fin dall'età predinastica, nonché ne- 
gli scavi della regione mesopotamica. Sumeri, as- 
siri, fenici usarono largamente l'a. per piccole 
sculture, rilievi, decorazioni di mobili, spesso as- 
sieme a incrostazioni di altri materiali preziosi co- 
me madreperla, lapislazzuli, oro. Statuette ebur- 
nee di gusto siriaco, con particolari in oro, sono 
state rinvenute anche nei palazzi cretesi, ma la 
tecnica della statuaria crisoelefantina (grandi sta- 
tue di divinità con mani e teste d'avorio, e corpo 
in legno rivestito di foglia d'oro) raggiunge il più 
alto livello nella Grecia classica (Atena Parthénos 
di Fidia, oggi perduta). 

L’uso dell'a. come materiale prezioso continua 
presso gli etruschi (che importavano anche la pro- 
duzione fenicia) e a Roma, specie nell'età impe- 
riale. Per l'età romana ancora poco approfondito 


risulta lo studio della produzione in osso, surroga- 
to più modesto ed economico dell’a., la cui lavo- 
razione è però analoga sia per tecniche che per 
maestranze. Particolarmente significativa nel- 
l'ambito della civiltà bizantina è la produzione di 
oggetti di culto e suppellettili d'a. a livello di corte, 
che presentano elementi stilistici di provenienza 
diversa (reliquiario del Mus. Civ. di Santa Giulia 
di Brescia, sec. IV; cattedra di Massimiano a Ra- 
venna, sec. VI). Assai importanti sono i dittici con- 
solari di età paleocristiana, che venivano inviati 
come doni «diplomatici» in occasione di nomine a 
cariche pubbliche, e che quindi sono spesso esat- 
tamente databili. Nella struttura più semplice essi 
sono costituiti da due tavolette (valve) scolpite al- 
l'esterno e collegate da cerniere a libro; nati con 
funzione civile, ebbero successivamente anche ca- 
rattere devozionale, richiamando la struttura de- 
gli altaroli portatili e fungendo da legatura di libri 
di preghiera. Frequenti sono i pannelli eburnei 
con raffigurazioni religiose fino al periodo della 
lotta iconoclasta, che vede il fiorire di soggetti 
profani tratti dalla antichità classica e orientale; 
ma già alla fine del sec. vini si ha una notevole pro- 
duzione di suppellettili liturgiche in a., giunteci in 
buona quantità e attestanti la ripresa consapevole 
di modelli antichi nell’ambito dell'età carolingia: 
coperture di manoscritti, dittici con temi religiosi 
distribuiti su diversi ordini, rilievi devozionali, do- 
ve la. è sovente inserito in preziosi lavori di orefi- 
ceria. Attivissime sono, nel periodo ottoniano, le 
officine tedesche, con oggetti che denunciano in- 
flussi di gusto carolingio e bizantino, mentre dalla 
fine del sec. xI e nel xn si affermano in modo cre- 
scente le botteghe della Francia meridionale, del 
Belgio e dell'Inghilterra. Il periodo gotico vede la 
netta preminenza della produzione francese; a 
Parigi, per tutto il Trecento, ha sede la più impor- 
tante bottega, dove accanto agli oggetti devozio- 
nali si producono anche pezzi d'uso profano: pe- 
dine da scacchi, pettini, cofanetti con raffigurazio- 
ni cortesi e cavalleresche. All’inizio del Quattro- 
cento assume grande notorietà la bottega vene- 
ziana degli Embriachi, che eseguono preziosi 0g- 
getti in a. oltre che in osso e in dente di ippopota- 
mo, con cornici in legno intarsiate alla certosina, 
per committenti illustri quali i Visconti e i duchi di 
Berry. 

La produzione di oggetti in a. subisce una battuta 
d'arresto fino alla nuova fioritura della seconda 
metà del Cinquecento, dovuta fra l’altro alla pre- 
dilezione dei collezionisti per oggetti preziosi di 
piccole dimensioni. Grande successo hanno gli a. 
torniti, dalle forme sempre più complesse, realiz- 
zate con grande virtuosismo tecnico. Questa ten- 
denza continua nell’età barocca, in cui l'a. sosti- 
tuisce il bronzetto rinascimentale nella richiesta 
di piccole sculture: nelle botteghe di Francia, Ger- 
mania, delle Fiandre, si eseguono elaborati e mi- 
nuziosi gruppi mitologici, riproduzioni anatomi- 
che, statuette devozionali, ritratti, ma anche ta- 
bacchiere, portaprotumi, ventagli. Un notevole 
impiego ha l’a., che giunge ormai con abbondanza 
dalle colonie, nella decorazione dei mobili intar- 
siati di gusto barocco (si ricordano i pezzi dell’e- 
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3 Coperchio di cofanetto con scene di torneo 
(Francia, sec. xiv). Ravenna, Musco Nazionale, 
4 Formella in avorio e osso del trittico della 
bottega degli Embriachi per la Certosa di Pavia. 
5 «San Sebastiano» (1628-29) di G. Petcl, 
Monaco, Baverisches Nationalmuseum. 

6 Vaso cinese da An-yang (1300-1028 a.C.). 
Pechino, Musco di Storia della Cina. 

7 Placchetta incisa con arabeschi e animali 
(Cordoba, sec. x1). New York, Metropolitan 
Muscuni of Art. 


8-9 «Netsuke» giapponesi (sec. XIX). 
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1 Valve del dittico di Boezio (sec. v). 
Brescia, Musco Civico di Santa Giulia. 
2 Peuine con Crocifissione 
(Germania, sec. tx). Colonia, 
Schniitgen Museum. 
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banista di Luigi xtv, A.C. Boulle), accostato ad al- 
tri materiali preziosi come la tartaruga, la madre- 
perla e le pietre dure. 

La grande fortuna dell’a. dura sino alla metà del 
Settecento, soppiantato poi dalla diffusione, e 
quindi dalla nuova «moda», della porcellana. Sarà 
recuperato nell’ebanisteria a partire dalla seconda 
metà dell'Ottocento, per l’ottima resa nella deco- 
razione di legni pregiati quali ebano e mogano. 
misLam. Nel mondo islamico, la tecnica di lavora- 
zione dell’a. è rappresentata prevalentemente 
dall’intaglio piuttosto che dalla scultura a tutto 
tondo; scrigni, pissidi, corni da caccia, impugnatu- 
re di scimitarre sono decorati con motivi di fitti gi- 
rali, arabeschi, elementi vegetali e animali fitta- 
mente disposti, sovente a intreccio. La loro esecu- 
zione interessa, in tempi diversi, le vaste aree geo- 
grafiche in cui avvenne l’espansione islamica, dal- 
l'Egitto alla Spagna dove gli a. di carattere islami- 
co, iniziati nel periodo omayyade, raggiunsero nel 
sec. x alti livelli qualitativi. 

m inpia. La lavorazione dell’a. è documentata in 
India fin dal periodo precristiano per oggetti d’u- 
so domestico, forse esemplati su modelli di im- 
portazione. Di notevole qualità sono gli oggetti 
rinvenuti a Begràm, in Afghanistan, la cui data- 
zione resta ancora discussa (tra il sec. 1 e il tr d.C.): 
si tratta di placche con figure e scene di vita pro- 
fana, lavorate con tecniche diverse e utilizzate per 
la decorazione di mobili e arredi (Parigi, Mus. 
Guimet). Per i secoli successivi, non mancano ri- 
trovamenti di oggetti in a. lavorati artisticamente 
anche nei periodi gupta e post-gupta (figurette 
femminili intagliate come decorazione di cofanet- 
ti). Più noti e abbondanti gli a. di Ceylon e del 
Masur, che a partire dal sec. xv presentano va- 
rietà di forme e di motivi decorativi (statuette di 
Budda, cofanetti, pettini, custodie per libri) im- 
prontati a un buon livello di gusto e di abilità tec- 
nica. 

m CINA. | più antichi manufatti artistici cinesi in a. e 
osso — materie usate in Cina fin dalla preistoria — 
sono i vasi decorati a fasce con preziose raffigura- 
zioni a rilievo rinvenuti ad An-yang e apparte- 
nenti a epoche diverse, dal 1500) a.C. al 200 d.C. 
ca. L’a. venne usato anche in seguito con abbon- 
danza per oggetti di lusso, spesso prodotti da offì- 
cine imperiali. anche se non mancavano esempla- 
ri importati da Roma e dall'India. La lavorazione, 
durante le dinastie Ming (secc. xiv-xv1) e Ching 
(dal sec. xvi), fu costantemente improntata, pur 
nell’ambito di tecniche svariate, a una raffinata, 
virtuosistica abilità esecutiva: esemplari in questo 
senso i pezzi ornamentali sferici formati da una 
serie di sfere mobili concentriche. ricavate da un 
unico nucleo d’a., e decorate ciascuna con dise- 
gno diverso, a traforo. 

m GIAPPONE. Anche in Giappone l’uso dell’a. e del- 
l'osso risale all’età neolitica. Gli oggetti d'a. con 


valore artistico furono a lungo influenzati dalla 
cultura cinese, come gusto e come tecniche (tra il 
sec. vil e il 1x, decorazioni incise su superfici colo- 
rate, ispirate alla dinastia cinese T'ang). Dopo va- 
ri periodi di minore diffusione, l’a. tornò in auge 
soprattutto nei secc. XVII e XVIII, specie in preziosi, 
piccoli lavori scolpiti a tutto tondo con raffigura- 
zioni di personaggi e di animali, come i netsuke 
(sorta di bottoni ornamentali usati per fissare alla 
cintura l’inro, scatoletta per profumi e medicina- 
li). 

Aymonino Carlo (Roma 1926) architetto italia- 
no. Nel dopoguerra condivise con L. Quaroni e 
M. Ridolfi alcune tra le esperienze architettoni- 
che più significative del neorealismo italiano 
(quartiere inA-Casa Tiburtino n a Roma, 1950- 
54; quartiere Spine Bianche a Matera, 1954-57). 
Nell’ambito di una costante attenzione al rappor- 
to tra architettura e urbanistica, la forte proget- 
tualità che caratterizza le sue realizzazioni sin da- 
gli anni Sessanta (complesso residenziale Monte 
Amiata nel quartiere Gallaratese a Milano, 1967- 
72, in collaborazione con A. Rossi) non va di- 
sgiunta da una ricerca espressiva giocata sull’uso 
di un intenso cromatismo e su un geometrismo di 
forte impatto (piano per il Campus a Pesaro, 
1970-84; Palazzo di Giustizia a Ferrara, 1977-84; 
complesso per abitazioni, uffici e negozi a Matera, 
1988-91). 

Ayres Pietro (Savigliano, Cuneo, 1794 - Torino 
1878) pittore italiano. Ritrattista dal 1812 presso 
la corte di Mosca, soggiornò poi (1815-20 ca) in 
Polonia presso il conte Stanislao Kostka Potocki, 
per il quale affrescò paesaggi nel Palazzo di Wila- 
now (Varsavia). Tornato in Italia studiò all’A cca- 
demia Albertina (1822-29), dove insegnò dal 
1842, e sì affermò come ritrattista con il Ritratto 
della famiglia Ferrero della Marmora (1829, Biel- 
la, Palazzo La Marmora) aggiornato sul gusto 
Biedermeier. Fu coinvolto nelle opere decorative 
dei cantieri sabaudi, nel castello di Pollenzo e a 
Palazzo Reale (1833-42). Fu inoltre uno dei mag- 
giori esponenti della pittura sacra del periodo, con 
numerosi contributi in chiese di Torino, Racconi- 
gi e Alessandria. 

Azeglio Massimo Taparelli d’ (Torino 1798-1866) 
letterato, uomo politico e pittore italiano. Figura 
singolare di «pittore dilettante» giunto a grande 
notorietà, introdusse in Italia il genere del «pae- 
saggio storico», destinato a larga fortuna. Seguen- 
do l'affermarsi della pittura romantica, d'A. inserì 
in paesaggi di impianto tradizionale, dal vero o di 
fantasia, episodi storici o letterari (La morte di 
Montmorency, 1825, Torino, Gall. Civ. d'Arte 
Mod.; La disfida di Barletta, 1831. Milano. coll. 
priv. quadro, quest'ultimo, che gli fornì lo spunto, 
come racconta nei Miei ricordi, per il romanzo £r- 
tore Fieramosca). 

azionismo viennese + Wiener Aktionismus. 


Baargeld Johannes Theodor (Stettino, Pomera- 
nia, 1892 - Chamonix 1927) pittore tedesco. Ami- 
co di M. Ernst, con lui e con H. Arpfutrai princi- 
pali animatori del gruppo dadaista di Colonia do- 
ve, nell'immediato dopoguerra, fondò e diresse la 
rivista «Der Ventilator». La sua produzione arti- 
stica, quantitativamente limitata, consiste in colla- 
ges, assemblages, disegni a china (// re rosso, 1920, 
New York, Mus. of Mod. Art). 

babilonese, arte + mesopotamica, arte. 
Baboccio Antonio (Priverno, Latina, 1351 ca - 
1435) scultore italiano. Fondendo elementi del 
gotico lombardo (aveva probabilmente lavorato a 
Milano) con elementi d’arte fiamminga e borgo- 
gnona, appresi alla corte dei Durazzo di Napoli, 
raggiunse risultati di robusto plasticismo e di ac- 
centuata espressività (portale maggiore del Duo- 
mo di Napoli; sepolcro della regina Margherita di 
Durazzo nel Duomo di Salerno). 

Bacci Edmondo (Venezia 1913-78) pittore italia- 
no. Aderì allo spazialismo nei primi anni Cin- 
quanta; in seguito elaborò, soprattutto nella serie 
delle Fabbriche e degli Avvenimenti, un linguag- 
gio riconducibile all’informale e caratterizzato in 
senso materico. 

Baccio d’Agnolo Bartolomeo Baglioni detto 
(Firenze 1462-1543) architetto e intagliatore ita- 
liano. Collaboratore del Cronaca e dei Sangallo 
nella costruzione della Sala del Consiglio nel Pa- 
lazzo della Signoria, fu più tardi unico capoma- 
stro per i lavori in Santa Maria del Fiore (1508- 
15). di cui progettò la galleria del tamburo della 
cupola (rimasta incompiuta per le critiche di Mi- 
chelangelo). e lasciò, sempre a Firenze, esempi di 
un elegante e misurato classicismo (campanili del- 
le chiese di Santo Spirito e di San Miniato al Mon- 
te. Palazzo Bartolini-Salimbeni di piazza Santa 
Trinita, 1517-20). Della sua opera di intagliatore si 
ricordano gli stalli del coro di Santa Maria Novella 
(1491-96) a Firenze e di Sant Agostino a Perugia. 
Baccio da Montelupo Bartolomeo Sinibaldi det- 
to (Montelupo Fiorentino 1469 - Lucca 1535) ar- 
chitetto e scultore italiano. Fu attivo a Bologna, 
dove esegui un gruppo in terracotta per una Pietà 
in San Domenico. e a Firenze, dove lasciò opere 
in bronzo (un San Giovanni in Orsanmichele, 


1515) e in legno (due crocifissi, uno sull’altare 
maggiore in San Lorenzo e l’altro oggi al Mus. di 
San Marco), che nella composta gravità rispec- 
chiano ideali religiosi di matrice savonaroliana. A 
Lucca costruì la chiesa di San Paolino (1522), che 
si ispira alla sobria eleganza del Cronaca. La sua 
opera denuncia influenze di Benedetto da Maia- 
no, interpretate con solennità cinquecentesca. 
Baccio del Bianco + Del Bianco, Baccio. 
Bachelier Nicolas (Tolosa 1485 ca - 1556/57) scul- 
tore e architetto francese. Formatosi in Italia, la- 
vorò poi in patria diffondendo nei palazzi di Tolo- 
sa e della regione uno stile in cui ai moduli rina- 
scimentali si accompagna una fastosa e spesso 
greve decorazione plastica. Tra le sue opere più 
significative ricordiamo il portale monumentale 
dell’Hétel de Bagis (1538) a Tolosa. 

Bachiacca Francesco Ubertini detto il (Borgo 
San Lorenzo, Firenze, 1494 - Firenze 1557) pitto- 
re italiano. Variamente influenzato dal Perugino, 
dal Franciabigio e da Andrea del Sarto, predilesse 
composizioni con paesaggi selvosi e figure minute 
e animali, di notevole vivacità descrittiva in parte 
esemplata su stampe nordiche (Scene della vita di 
sant’Acasio, 1521, Firenze, Uffizi: Storie di san 
Giuseppe ebreo, Roma, Gall. Borghese); nei car- 
toni per arazzi medicei con i Mesi (Firenze, Uffizi) 
si avvicinò al manierismo accademizzante del 
Bronzino e di B. Bandinelli, pur mantenendo 
un’inconfondibile sigla stilistica. 

Baciccio o Baciccia, Giovanni Battista Gaulli 
detto il (Genova 1639 - Roma 1709) pittore ita- 
liano. Trasferitosi assai presto a Roma, vi rimase 
per tutta la vita divenendo, anche grazie all’ami- 
cizia del Bernini, uno degli artisti favoriti dall’ari- 
stocrazia laica ed ecclesiastica e membro autore- 
vole dell’Accademia di San Luca. La sua opera 
più famosa, soprattutto per gli effetti spaziali del- 
la prospettiva atmosferica, volti a rendere imme- 
diata e tangibile una realtà celeste, è la decora- 
zione del soffitto della chiesa del Gesù a Roma 
con Il trionfo del nome di Gesù (1672-83): l'affre- 
sco, una delle più perfette espressioni dello spiri- 
to del trionfante barocco romano, fonde influen- 
ze correggesche e berniniane, e trova risponden- 
ze stilistiche in tutta una serie di tele della matu- 
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rità (comprese tra il 1672 e il 1675) dal segno di- 
namico e articolato e dal colorismo vibrante 
(Adorazione dei pastori, Dresda, Gemàldegal.; 
Madonna della Cappella Altieri, Roma, San 
Francesco a Ripa: Morte di san Francesco Save- 
rio, Roma, Sant'Andrea al Quirinale). 

bacino, volta a detta anche a catino, è la + volta 
sferica che si alza su un’area circolare o ellittica. 
Backer Jakob Adriaensz (Harlingen 1608 - Am- 
sterdam 1651) pittore olandese. Tra i più dotati al- 
lievi e collaboratori di Rembrandt nel quarto de- 
cennio del sec. xvH, dipinse soggetti storici e scene 
di caccia; ma fu celebre soprattutto come ritratti- 
sta (Bambino in grigio, L'Aia, Mauritshuis). 
Backhuyzen Ludolf (Emden 1630 - Amsterdam 
1708) pittore olandese. Attivo dal 1649 ad Am- 
sterdam, dipinse principalmente marine con ve- 
lieri, affermandosi - dopo la partenza dei Van de 
Velde per l'Inghilterra (1673) — come il maggiore 
specialista del genere nei Paesi Bassi. 

Backoffen Hans (Sulzbach 1470 ca - Magonza 
1519) scultore tedesco. Attivo dal 1500 ca a Ma- 
gonza, vi eseguì sculture tombali (tombe degli ar- 
civescovi B. von Henneberg, J. von Liebenstein e 
U. von Gemmingen, 1504-14, Duomo) con figure 
drappeggiate e crocefissi, assai mosse ed espressi- 
ve, segnando il culmine del cosiddetto barocco 
tardogotico che trovò numerosi seguaci nella scul- 
tura tedesca del Cinquecento. 

Backstròm Sven (Havdhem, Gotland, 1903 - Stoc- 
colma 1992) architetto e urbanista svedese. Espo- 
nente, insieme a L. Reinius (con il quale collaborò 
a lungo), delle tendenze «organiche» sviluppate 
dall’architettura scandinava nel secondo dopo- 
guerra, ha svolto un notevole e vario lavoro di ri- 
cerca con la progettazione di nuovi centri residen- 
ziali: case a stella a Gròndal (1946) e case-torre a 
Danviksklippan, presso Stoccolma (1947-48), in 
collaborazione con L. Reinius; città satellite di 
Vaillingby (1952), in collaborazione con S. Marke- 
lius. 

Bago Jaime, detto Jacomart (Valencia, notizie 
1410-61 ca) pittore spagnolo. La sua attività — non 
ancora compiutamente definita, ma situata nel- 
l'ambito della circolazione mediterranea di opere 
e artisti — si svolse tra Valencia (retablo di San Lo- 
renzo e san Pietro da Verona, 1460, Cati, Parroc- 
chiale) e Napoli, dove operò fra il 1442 e il °47 per 
Alfonso d'Aragona e dove eseguì, tra l’altro, un 
perduto retablo per Santa Maria della Pace. Ebbe 
un ruolo importante nella diffusione della cultura 
iberico-fiamminga in Italia meridionale. 

Bacon Francis (Dublino 1909 - Madrid 1992) pit- 
tore inglese d'origine irlandese. A sedici anni si 
trasferì a Londra; fu poi a Berlino, dove conobbe 
il realismo di G. Grosz, O. Dix e M. Beckmann. 
Tornato a Londra, cominciò a dipingere nel 1929- 
30, svolgendo attività di decoratore e illustratore. 
Il nuovo corso della sua pittura si aprì nel 1944 
coni Tre studi di figure perla base di una crocifis- 
sione (Londra, Tate Gall.) che sconcertarono il 
pubblico con le loro inquietanti, mostruose figure. 
In seguito B. appronfondì la sua analisi, spietata 
sino all’atrocità, della condizione umana (Patn- 
ting*, 1946, New York, Mus. of Mod. Art). «Non 
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Studio per «Innocenzo x» (da Velazquez, 1953): olio su 
tela, cm 153x118. New York, W. Burden Collection. 


c'è tensione in un quadro», scrisse nel 1955, «se 
non c'è lotta con l’oggetto». E da questa lotta l'og- 
getto, l’immagine dell’uomo, escono distorti e sfi- 
gurati. I personaggi dei suoi quadri (esemplari le 
rielaborazioni del ritratto di papa Innocenzo x di 
Velazquez che si trovano a New York, W. Bur- 
den Coll.; a Londra, Marlborough Fine Art, ri- 
spettivamente del 1953 e del 1962) ci appaiono 
come attraverso un vetro deformante e, al tempo 
stesso, lucidamente osservati con spirito da 
voyeur. «Vorrei che i miei quadri apparissero co- 
me se un essere umano fosse passato su di essi... 
lasciando una scia di umana presenza e tracce 
mnemoniche di eventi passati»; queste parole 
possono forse spiegare perché B. si serva spesso 
di immagini preesistenti rielaborandole: fotogra- 
fie anonime, gli album fotografici di Muybridge, 
fotogrammi da film di Bufuel, Eisenstein, 
Stroheim, immagini mediche di malattie della 
bocca, il citato /nnocenzo x di Velazquez, l Auto- 
ritratto di V. Van Gogh. L’opera di B., le cui radi- 
ci culturali sono state individuate, fra l’altro. nel- 
l'estetica settecentesca del sublime, è caratteriz- 
zata da una violenta carica espressionistica, for- 
malmente derivata da M. Griinewald, V. Van Go- 
gh, E. Munch. Essa ha esercitato un influsso di 
grande rilievo sui pittori delle generazioni succes- 
sive, soprattutto su quelli operanti nell’ambito 
della cosiddetta «nuova figurazione». 

Badajoz Juan de (attivo dal 1492 al 1545) archi- 
tetto spagnolo. Fu tra i principali esponenti del- 
l'architettura rinascimentale spagnola: a Leòn 
eseguì tra l’altro il completamento del chiostro 
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della Cattedrale (di cui fu nominato capomastro 
nel 1512) e progettò la sagrestia del monastero di 
San Marcos, ispirandosi a modelli rinascimentali 
italiani. Suo capolavoro è il fastoso chiostro in sti- 
le plateresco del monastero di San Zoilo presso 
Carriòn de Los Condes (progetto del 1537). 
Badalocchio Sisto (Parma 1585 - dopo il 1620) 
pittore e incisore italiano. Lavorò con i Carracci: a 
Parma con Agostino (1602) e a Roma con Anni- 
bale; le sue opere più significative (Tancredi e 
Clorinda, Modena, Gall. Estense) rivelano anche 
influenze di Ludovico. Con G. Lanfranco pub- 
blicò nel 1607 un'importante serie di incisioni dal- 
le Logge di Raffaello. 

badalone leggio a due facce posto al centro del 
+ coro e sostenuto da un basso mobile in cui so- 
no contenuti i libri sacri. 

Badiali Carla (Novedrate, Como, 1907 - Como 
1992) pittrice e disegnatrice di tessuti italiana. Su- 
perata una prima fase novecentista, alla metà de- 
gli anni Trenta fu con M. Rho, M. Radice e A. 
Galli figura di spicco dell’astrattismo comasco. Si 
dedicava, nel contempo, al disegno per tessuti. 
Nel 1938 fu tra i fondatori del gruppo Valori Pri- 
mordiali; nel 1940 sottoscrisse il Manifesto del 
Gruppo Primordiali Futuristi Sant'Elia e l’anno 
successivo espose a Milano con il gruppo futurista 
alla nm Mostra del Sindacato Nazionale delle Belle 
Arti. Riprese l'attività artistica dopo la guerra, 
sempre secondo una linea astrattista. 

Badile Antonio (Verona 1517-60) pittore italia- 
no. Formatosi con G. Caroto, svolse la sua attività 
quasi esclusivamente a Verona, dove lasciò nu- 
merose pale d'altare (Madonna e santi, 1543, San- 
ti Nazzaro e Celso: Madonna, 1544, per la chiesa 
di Santo Spirito, ora al Mus. di Castelvecchio). 
Pur aprendosi all’influsso del Moretto e di Tizia- 
no (Resurrezione di Lazzaro, San Bernardino), 
non superò mai i limiti di una formazione provin- 
ciale. Fu in rapporti col giovane Paolo Veronese, 
di cui alcuni lo vorrebbero maestro. 

Badile Giovanni (Verona 1379 ca - 1451) pittore 
italiano. Legato ai modi della contemporanea cul- 
tura lombarda importata nel Veneto da Micheli- 
no da Besozzo, dipinse affreschi (Storie di san Fi- 
lippo Benizzi) nella Cappella Guantieri in Santa 
Maria della Scala a Verona (1443, unica opera do- 
cumentata) e il Polittico dell'Aquila (Verona, 
Mus. di Castelvecchio). 

Badodi Arnaldo (Milano 1913 - disperso in Rus- 
sia nel 1943) pittore italiano. Dopo aver studiato 
con A. Carpi all'Accademia di Brera, nel 1934 en- 
trò in contatto con gli artisti che avrebbero for- 
mato il gruppo di Corrente e partecipò intensa- 
mente, anche con scritti giornalistici, alla polemi- 
ca contro la cultura ufficiale fascista. Il suo lavoro 
è caratterizzato da una deformazione espressioni- 
sta, quasi ensoriana, dell'immagine (Concerto, 
1940. Milano, Civ. Mus. d'Arte Cont. Donne al 
mattino, 194]. Roma, Gall. Naz. d'Arte Mod.), e 
dall'interpretazione di modelli pittorici tradizio- 
nali in chiave di realismo popolaresco (La hatta- 
glia di Milazzo, 1938-39. Milano, Mus. del Risor- 
gimento), in contrasto con il contemporaneo clas- 
sicismo novecentesco. 
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Baegert Derick (Wesel 1440 ca - m. poco dopo il 
1502) pittore tedesco. Nelle sue opere — fra cui 
l’altare maggiore della Probsteikirche di Dort- 
mund (1470-75), Santa Parentela (1485-90 ca, An- 
versa, Mus. Royal des Beaux-Arts) e Crocifissio- 
ne (Monaco, Alte Pin.) — è chiaramente avvertibi- 
le l'influenza della pittura dei Paesi Bassi per 
quanto riguarda la composizione, mentre il colo- 
rismo e l'espressività dei volti denunciano i rap- 
porti con la tradizione locale tedesca. Il figlio JAN 
(Wesel 1465 - 1535 ca), autore di numerose opere 
religiose (già raggruppate sotto il nome di Mae- 
stro di Cappenberg), ne continuò l’attività aggior- 
nandone lo stile in senso rinascimentale (Trittico 
nella chiesa di San Giovanni a Cappenberg). 
Baehr Georg (Firstenwald 1666 - Dresda 1738) 
architetto tedesco. Oltre a chiese minori e a edifici 
civili, costruì a Dresda la sua opera principale, la 
chiesa protestante di Nostra Signora (Frauenkir- 
che, 1722-42), distrutta nel corso dell'ultima guer- 
ra: una imponente costruzione a pianta quadrata, 
con cupola, che ebbe grande risonanza come pri- 
mo esempio di architettura monumentale del pro- 
testantesimo. 

Bagatti Valsecchi Pietro (Milano 1802-64) pit- 
tore e miniatore italiano. Si specializzò nella rea- 
lizzazione di vetrate e nella produzione di minia- 
ture a smalto su avorio, metallo e porcellana, che 
gli diedero fama internazionale. Tra le sue opere 
più rappresentative, alcune vetrate per la cappella 
della Villa Reale di Racconigi (1844) e, a Milano, 
per il Duomo e per la Biblioteca Ambrosiana. 
Nella Biblioteca Ambrosiana si conservano inol- 
tre numerose sue miniature, copie di famosi qua- 
dri storici: fra queste Maria Stuarda che va al pati- 
bolo, dal dipinto di F. Hayez, ricca di oltre cento 
personaggi, è un esempio tipico del suo minuzioso 
gusto storico-decorativo. 

Baghdad, Scuola di scuola di miniatura islami- 
ca, forse la prima nella storia: si sviluppò agli inizi 
del sec. xi, durante il periodo selgiuchide, quan- 
do si tradussero e si illustrarono sia opere lettera- 
rie, come il celebre Kala e Dimna, sia testi scien- 
tifici, come le opere di Dioscoride e di Galeno. I 
suoi prodotti sono caratterizzati dalla resa forte- 
mente espressiva di uomini e animali, dal reali- 
smo dei particolari, dalla suggestione del colore. 
Splendidi esempi di manoscritti di questa scuola si 
conservano presso la Bibliothèque Nat. di Parigi e 
presso la Biblioteca Ambrosiana di Milano. 
Baglione o Baglioni, Cesare (documentato a Par- 
ma tra il 1574 e il 1615) pittore italiano. Attivo 
prevalentemente a Bologna e nel parmense (af- 
freschi della Rocca Meli Lupi, Soragna), fu uno 
dei più estrosi decoratori del tardo manierismo 
emiliano, specializzato in grottesche e paesaggi di 
gusto nordico. 

Baglione Giovanni (Roma 1566-1644) pittore e 
storiografo d’arte italiano. Fu esponente, in pittu- 
ra. del tardo manierismo romano e sensibile dap- 
prima al modello del Bertoja e del Beccafumi, poi 
all'influsso più severo del Nebbia e del Lilli (af- 
freschi della Scala Santa, Biblioteca Vaticana, e 
transetto di San Giovanni in Laterano). Fu tra i 
primi seguaci di Caravaggio, di cui fu pure fu te- 
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nace avversario. A una fase più matura (1611-12) 
risalgono gli affreschi della Cappella Paolina in 
Santa Maria Maggiore. Pubblicò nel 1639 Le nove 
chiese di Roma, e nel 1642 Le vite de' pittori, scul- 
tori e architetti. Questa seconda opera, malgrado 
la struttura schematica (le biografie sono disposte 
cronologicamente secondo il succedersi dei pon- 
tefici, dal 1572 al 1642), è notevole per l’obietti- 
vità e l'abbondanza delle notizie. 
Baglioni Bartolomeo + Baccio d’Agnolo. 
Bagnacavallo Bartolomeo Ramenghi detto il 
(Bagnacavallo, Ravenna, 1484 - Bologna 1542) 
pittore italiano. Attivo a Bologna, si ispirò dap- 
prima al Francia e al vivace cromatismo dei ferra- 
resi, diventando poi imitatore di Raffaello ed 
esponente di spicco del primo classicismo bolo- 
gnese (Trasfigurazione ad affresco nella sagrestia 
di San Michele in Bosco; Madonna e santi, 1540, 
Bagnacavallo, Collegiata). 
Bahr Hermann (Linz 1863 - Monaco 1934) scrit- 
tore, drammaturgo e critico austriaco. I suoi saggi 
Critica della modernità (1890), cui sono legate l’in- 
troduzione del termine «modernismo» nel lin- 
guaggio critico e un'idea di superamento del na- 
turalismo, ed Espressionismo (1916), prima coe- 
rente riflessione sull'omonima tendenza culturale, 
rimangono fondamentali punti di riferimento an- 
che per la storia e la critica d’arte. 
Bailey David (Londra 1938) fotografo inglese. 
Iniziò la carriera da professionista come assistente 
del fotografo di moda J. French (1959). Dal 1960 
ha collaborato a «Vogue» e ad altre principali ri- 
viste di moda europee e americane. B. ha sempre 
affiancato alla fotografia di moda, interpretata se- 
condo lo stile del reportage, una produzione me- 
no commerciale di ritratti, fotografie di nudo e 
paesaggi urbani. E su tale produzione che si basa- 
no i suoi numerosi fotolibri, fra cui // libro delle 
pin-up di David Bailey (1965), Goodbye baby e 
amen (1969), Il libro di fotografia di David Bailey 
(1982). 
Bailleul Baudouin de (notizie 1416 - m. 1464) pit- 
tore francese, attivo ad Arras. Fu a capo di una 
vasta bottega che fornì cartoni agli arazzieri di 
Arras e di Tournai. Non si hanno notizie docu- 
mentate di sue opere, a eccezione di una Storia di 
Gedeone (1449, oggi perduta), tessuta a Tournai 
nel 1453 per Filippo il Buono di Borgogna. 
Bainbridge David + Art & Language. 
Baiso o Baisio (secc. xIv-xv) famiglia di scultori, 
intagliatori e intarsiatori in legno italiani. Operò 
in Emilia (coro in San Domenico a Ferrara, scol- 
ito da GIOVANNI nel 1 384), Lombardia e Veneto. 
‘esponente più rappresentativo fu ARDUINO (m. 
1454), autore, con il fratello ALBERTO (m. 1458), 
dei perduti legni intagliati dello studiolo di Lio- 
nello d'Este a Belfiore. Gli viene attribuito il Co- 
retto del castello di Torchiara (1440 ca, Milano, 
Castello Sforzesco). 
Baj Enrico (Milano 1924) pittore italiano. Fondò 
nel 1951 con S. Dangelo e altri il movimento del- 
l’arte + nucleare e ne firmò il manifesto. La sua 
opera fortemente satirica si vale di un linguaggio 
neodadaista; rappresenta personaggi (famosi i 
suoi grotteschi Generali) o avvenimenti usando 


una tecnica basata su collages polimaterici (passa- 
maneria, medaglie, specchi rotti, frammenti me- 
tallici, conchiglie ecc). 

Bakema Jakob (Groningen 1914 - Rotterdam 
1981) architetto e urbanista olandese. Ancora stu- 
dente lavorò con C. Van Eesteren presso l’Istitu- 
to di urbanistica di Amsterdam; nel 1947 divenne 
membro del + cam e dal 1948 si associò con J.H. 
Van den Broek. La sua opera, legata in particola- 
re alla ricostruzione e ristrutturazione delle città 
olandesi, costituisce una delle espressioni più signi- 
ficative dell’architettura funzionalista. Tra le sue 
realizzazioni: Centro d’arte t' Venster (1947, Rot- 
terdam); Centro di radiotrasmissioni, (1959, Hil- 
versum); Centro commerciale Lijnbaan, (1953-54, 
Rotterdam); quartiere Pampus, (1965, Amsterdam). 
Bakst Léon, Lev Samojlovié Rosenberg detto 
(San Pietroburgo 1866 - Parigi 1924) pittore russo. 
Formatosi artisticamente a San Pietroburgo, si 
trasferì poi a Mosca. Approfondendo i contatti 
con l’arte francese, si avvicinò all’estetica simboli- 
sta e fondò con S. Diaghilev, nel 1898, il gruppo di 
avanguardia Mir Iskusstva (Il Mondo dell'Arte). 
Abbandonata la Russia, B. svolse a Parigi, negli 
anni precedenti il primo conflitto mondiale, un 
ruolo di primo piano come scenografo e costumi- 
sta per i Balletti russi di Diaghilev. Colorista ardi- 
to e dotato di un profondo senso del ritmo, seppe 
immettere con vivacità la tradizione popolare rus- 
sa nei modi della moderna arte francese (sceno- 
grafia per Shéhérazade, 1909, Parigi, Mus. des 
Arts Décoratifs). Fra le sue maggiori realggzazioni 
scenografiche: L'uccello di fuoco (1910), lo Spet- 
tro della rosa (1911), Il pomeriggio di un fauno 
(1912), la Bella addormentata nel bosco (1921). 
Balat Alphonse (Gochenée 1818 - Ixelles 1895) 
architetto belga. Allievo dell’Accademia di An- 
versa, poi personalità di spicco nell’ambiente ac- 
cademico e alla corte reale belga, fu rigorosamen- 
te fedele ai canoni classicisti, di cui propugnò il 
rinnovamento su basi ortodosse, in opposizione 
all'imperante eclettismo. Fra le sue realizzazioni, 
il Palais des Beaux-Arts (1875) e l'ampliamento e 
la trasformazione del Palazzo Reale, entrambi a 
Bruxelles. 

balaustra parapetto formato dall’alternarsi di co- 
lonnette sagomate (balaustri) e pilastrini collocati 
su una stessa base continua e reggenti un davan- 
zale. E usata nelle chiese per separare gli spazi de- 
stinati ai fedeli da quelli destinati al clero, come il 
presbiterio e le cappelle laterali. Nell’architettura 
civile è usata come coronamento di un edificio, 
nelle scalinate e nei balconi. 

baldacchino drappo quadrangolare, sospeso op- 
pure sostenuto da aste e colonne. posto general- 
mente sopra un trono, seggio curiale, letto o alta- 
re; nella versione mobile, è utilizzato nelle proces- 
sioni per riparare l’immagine sacra o il dignitario 
ecclesiastico. Elemento di derivazione orientale, 
diffuso in Occidente fin dall'epoca ellenistico-ro- 
mana, può assumere nella sua trasposizione archi- 
tettonica la forma di un'edicola aperta ai lati. In 
età barocca prende spesso il posto dell’antico + 
ciborio e si arricchisce di preziose decorazioni (fa- 
moso in San Pietro il b. bronzeo del Bernini). 


Baldassarre d’Este 


Baldassarre d’Este (Reggio Emilia 1432 ca - 
Ferrara 1504) pittore italiano. Figlio naturale di 
Niccolò i d'Este, dopo una prima attività come 
ritrattista presso la corte milanese divenne, dal 
1469, pittore di corte a Ferrara, dove eseguì 1 ri- 
tratti di Zito Strozzi (1499, Venezia, Coll. Cini) e 
di Borso d'Este (Milano, Castello Sforzesco) e ri- 
toccò i ritratti del duca Borso nel ciclo dei Mesi a 
Palazzo Schitanoia a Ferrara (1473 ca). Alcunigli 
assegnano un gruppo di opere riconducibile a un 
artista convenzionalmente indicato come «Vicino 
da Ferrara». 

Baldessari John (National City, California, 1931) 
artista statunitense. A partire dagli anni Sessanta 
è stato tra gli innovatori in chiave concettuale del- 
la scena artistica della West Coast. La riflessione 
sul linguaggio e sui presupposti del fare arte, una 
costante della sua ricerca, si è espressa in inter- 
venti testuali sulla tela (/ termini più usati per de- 
scrivere opere d’arte creative, 1966-68, San Diego, 
Mus. of Cont. Art) e nell’uso di fotografie e im- 
magini attinte alla cultura di massa (film, trasmis- 
sioni televisive), montate in sequenze narrative 
dalla sintassi inusuale e talvolta integrate da in- 
terventi pittorici, che interrogano lo spettatore in 
una sorta di ironico gioco decostruttivo teso a 
mettere in discussione tanto il concetto di arte 
quanto la popular culture. 

Baldessari Luciano (Rovereto, Trento, 1896- 
1982) architetto, pittore e scenografo italiano. I 
frequenti soggiorni all’estero gli consentirono 
un'approfondita conoscenza delle avanguardie in- 
ternazionali, ispirandogli una produzione che dal- 
le originarie formule espressioniste è approdata 
ai modi razionalisti. Fra le sue realizzazioni archi- 
tettoniche. lo Stabilimento Italcima a Milano (in 
collaborazione con Gio Ponti, 1935) e un edificio 
di 17 piani presso l’Interbau di Hansviertel (1956- 
58). B. curò inoltre numerosi arredamenti e alle- 
stimenti, fra cui spicca quello per la mostra del- 
l'Arte e della Civiltà Etrusca (Milano, 1955). 
Baldessari Roberto Iras (Innsbruck 1894-1965) 
pittore e scultore italiano. Formatosi all’Accade- 
mia di Venezia. nel 1916 aderì al gruppo futurista 
toscano; collaborò poi alle riviste «Italia futurista» 
e «Roma futurista». A partire dal 1920) realizzò, 
nell’ambito del secondo futurismo, una serie di 
sculture in fil di ferro (Metalloplastiche), aeropit- 
ture, collages e bozzetti per decorazioni. 

Baldi Lazzaro (Pistoia 1624 ca - Roma 1703) pit- 
tore italiano. Seguace di Pietro da Cortona a Ro- 
ma. ne temperò l'esuberanza con la predilezione 
per gamme chiare e formule classiciste (affreschi, 
1658 ca. San Giovanni in Oleo; San Giovanni in 
Patmos, affresco, 1660-65, San Giovanni in Late- 
rano). Partecipò a quasi tutte le canonizzazioni 
della seconda metà del Seicento, fornendo quadri, 
arazzi. stendardi per le campagne devozionali 
promosse dagli ordini religiosi. 

Baldinucci Filippo (Firenze 1624-96) letterato e 
storico dell’arte italiano. Personalità di cultura en- 
ciclopedica. scrittore versatile, conoscitore d’arte, 
raffinato collezionista di disegni, manoscritti, do- 
cumenti, fu consulente artistico di Cosimo Il de’ 
Medici e riordinò, per incarico del cardinale Leo- 
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poldo, le collezioni medicee di disegni, lasciando- 
ne un prezioso catalogo (1673). Notevolissima la 
sua monumentale opera storica Notizie de’ pro- 
fessori di disegno... (1681-1728), storia universale 
dell’arte europea, ordinata cronologicamente per 
decennali, che si pone come continuazione e rin- 
novamento dell’opera vasariana; da ricordare an- 
che Cominciamento e progresso dell'arte dell’inta- 
gliare in rame (1686), prima storia modera del- 
l’incisione, e l’originale impresa di un lessico del 
linguaggio figurativo (Vocabolario toscano del- 
l’arte del disegno, 1681). 

Baldovinetti Alessio, o Alesso (Firenze 1425- 
99) pittore italiano. I punti di riferimento della 
sua formazione sono: l’Angelico, con cui colla- 
borò agli sportelli dell’«armadio degli argenti» 
per la Santissima Annunziata (le tre storiette del 
Baldovinetti, del 1448 ca, sono a Firenze, Mus. di 
San Marco); Domenico Veneziano, del quale fu 
uno degli allievi più brillanti e collaboratore, con 
Piero della Francesca e Andrea del Castagno, 
negli affreschi perduti della Cappella maggio- 
re di Sant'Egidio, che portò a termine dopo la 
morte del maestro (1461-62); lo stesso Andrea 
del Castagno. E soprattutto la sintesi prospetti- 
co-luminosa che gli deriva dal Veneziano e da 
Piero a caratterizzare le opere della sua matu- 
rità, che concepì e realizzò in contatto conla cor- 
te medicea e i più vivaci rappresentanti dell’arte 
del secondo Quattrocento fiorentino (Madonna 
col Bambino, Parigi, Louvre; affresco della Nati- 
vità nel chiostro della Santissima Annunziata, 
1461 -62; decorazione della Cappella del cardina- 
le del Portogallo, 1466-67, Firenze, San Miniato; 
pala con la Trinità e santi, 1471-77, Firenze, Gall. 
dell’Acc.). Preparò i cartoni per tarsie nella sa- 
grestia del Duomo di Firenze, ma il suo nome è 
in particolare legato alla rinascita dell’arte del 
mosaico a Firenze nella seconda metà del Quat- 
trocento. Per oltre quarant'anni il B. sovrintese 
ai lavori di restauro e di rifacimento di parti dei 
mosaici del Battistero e, a partire dal 1453, fu in- 
caricato di decorare a mosaico gli intradossi de- 
gli archi della porta della Croce e della porta del 
Paradiso. 

Baldrighi Giuseppe (Stradella, Pavia, 1722 - Par- 
ma 180)3) pittore italiano. Ebbe un ruolo di primo 
piano nell’ambito della cultura artistica parmense 
del secondo Settecento, consacrato dalla nomina 
a professore dell’Accademia ducale nel 1760. Tra- 
scorso il periodo formativo tra Napoli e Bologna, 
nel 1752, grazie all'appoggio di don Filippo di 
Borbone, si trasferì a Parigi per studiare, entran- 
do in contatto con F. Boucher, J.-B. Oudry, J.-M. 
Nattier e altri artisti francesi e perfezionandosi 
nella tecnica del pastello. Da Oudry ereditò il gu- 
sto per la rappresentazione degli animali, in cui si 
cimentò negli anni seguenti. Al suo ritorno a Par- 
ma (1756) fu nominato pittore di corte, realizzan- 
do dipinti di lucida obiettività e sensibilità narrati- 
va priva di enfasi (Ritratto di don Filippo di Bor- 
bone e famiglia; Autoritratto con la moglie, Parma, 
Gall. Naz.). 

Baldung Grien Hans (Schwiibisch Gmiind 1484/85 - 
Strasburgo 1545) pittore e incisore tedesco. La 
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Hans Baldung Grien 


«Le tre ciù della donna e la Morte» (1510 ca): olio su tavola, 
cem 40x32,5. Vienna, Kunsthistorisches Museum. 


sua prima attività si svolse a Strasburgo, ma dal 
1503 al 1506 fu a Norimberga presso A. Diirer, 
che probabilmente gli affidò la direzione della 
bottega durante il suo viaggio a Venezia. Sono di 
quegli anni le incisioni che illustrano il trattato di 
devozione mariana Hortus conclusus di U. Pin- 
der. Di ritorno a Strasburgo incise, tra il 1510e il 
1514, alcune versioni delle Streghe, sviluppando 
la sua predilezione per composizioni complesse, 
con movimenti concitati delle figure, scorci vio- 
lenti e fantastici effetti di illuminazione notturna. 
A Friburgo in Brisgovia dal 1513-16, dipinse la 
pala dell’altare maggiore della Cattedrale, con al 
centro della faccia anteriore l’/ncoronazione del- 
la Vergine. In questa e in altre opere di soggetto 
religioso dipinte in quegli anni, come pure nelle 
diverse versioni della Morte e la fanciulla, la tor- 
mentata violenza dei movimenti, che quasi defor- 
mano le figure, e le dissonanze cromatiche si esal- 
tano a vicenda con effetti di sconcertante bruta- 
lità espressiva. Nel 1517 l'artista si stabilì definiti- 
vamente a Strasburgo, in stretto contatto con gli 
ambienti intellettuali della città aderenti alla 
riforma di Lutero. Più rare, e di minori dimensio- 
ni, diventano le opere di soggetto religioso: a 
grandezza naturale sono invece dipinte figure nu- 
de, isolate o unite in composizioni allegoriche 
(La Musica; La Prudenza, 1529, Monaco, Alte 


Pin.), che, pur risentendo della lezione di Direr, 
appaiono più vicine a immagini di L. Cranach o 
di Mabuse. Nella attività tarda di B.G., accanto 
ad alcuni penetranti ritratti (Berlino, Staatl. 
Mus.; Monaco, Alte Pin.) e alle illustrazioni di te- 
sti come le Annotationes di Brunfels e l' Anatomia 
di Ryff, una parte importante ebbero le incisioni 
con raffigurazioni profane e immagini inquictan- 
ti e demoniache (// palafreniere stregato, 1 544). 
Baldwin Michael + Art & Language. 

Balestra Antonio (Verona 1666-1740) pittore 
italiano. Allievo di C. Maratta a Roma (1690 ca), 
fu attivo soprattutto a Verona. Portò nella pittu- 
ra veneta un gusto accademico e classicheggian- 
te, interpretato tuttavia con scioltezza formale 
e libertà coloristica (Annunciazione, Verona, 
Santa Teresa degli Scalzi; i Miracoli dei santi Co- 
sma e Damiano, Padova, San Giustino). Fu mol- 
to stimato dai contemporanei ed ebbe numeresi 
allievi. 

Balla Giacomo (Torino 1871 - Roma 1958) pitto- 
re italiano. Trasferitosi a Roma nel 1895, dipinse 
notturni cittadini e quadri en plein air (Luna 
Park a Parigi, 1905, Milano, Civ. Mus. d'Arte 
Cont.), avvicinandosi poi al divisionismo in chia- 
ve sociale di A. Morbelli e Pelizza da Volpedo e 
interessandosi al mondo degli operai e degli 
«esclusi» (La giornata dell'operato, olio su carta, 
1904, e La pazza, olio su tela, 1905, entrambi a 
Roma, proprietà dell’artista). Nel 1909 eseguì 
Lampada ad arco, oggi al Mus. of Mod. Art di 
New York, quadro contemporaneo al manifesto 
marinettiano e che definisce perciò la svolta futu- 
rista della sua opera. Nell’ampio ciclo delle Com- 
penetrazioni iridescenti (1912-14) B. studiò in fun- 
zione dinamica la scomposizione della luce. Fra il 
1911 e il 1912, anni di attività molto intensa, ap- 
profondì il tema del movimento (Bambina che 
corre sul balcone, Milano, Gall. d'Arte Mod.; Di- 
namismo di un cane al guinzaglio, Buffalo, Albri- 
ght-Knox Art Gall.; Velocità d'automobile, New 
York, Mus. of Mod. Art). Il ciclo delle Dimostra- 
zioni interventiste del 1915 concluse il periodo del 
primo futurismo. Con il manifesto della Ricostru- 
zione futurista dell'universo, firmato con Depero 
nel 1915, B. iniziò un periodo di ricerche plastiche 
con materiali diversi (Linea di velocità + paesag- 
gio, rilievo in bronzo, 1914, Roma, proprietà del- 
l’autore) che furono riprese poi dal dadaismo, e di 
design in genere (decorazione del night-club Bal 
Tic Tac, 1921, Roma). Negli anni Venti si interes- 
sÒ di cinema e illustrò temi psicologici ( Pessimi- 
smo e ottimismo, 1923, Roma, Gali. Naz. d'Arte 
Mod.), isolandosi gradatamente dal secondo fu- 
turismo. Dal 1930 ritornò ai temi figurativi degli 
anni prefuturisti; città, paesaggi, ritratti (La fila 
per l'agnello, 1942, Roma, Gall. Naz. d'Arte 
Mod.). B. ha spesso preceduto, con le sue ricer- 
che, 1 risultati dei movimenti artistici del primo 
Novecento (futurismo, dadaismo). Al di là dello 
sperimentalismo, tuttavia, la sua opera possiede 
doti di fantasia cromatica. di ritmo dinamico e di 
rigore non figurativo che la collocano tra le prime 
espressioni dell’arte astratta italiana. (Si vedano le 
illustrazioni alla pag. successiva.) 
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b«La giornata dell'operato» (1904): olio su carta, 

cm 100x135. Roma, proprietà dell'artista. 

2 «Dinamismo di un cane al guinzaglio» (1912): olio su 
tela, cm 90,8X110. Buffalo, Albriglit-Knox Art Gallery. 
3 «Iusidie di guerra» (1915): olio su tela, cm 115x175. 
Roma, Galleria Nazionale d’ Arte Moderna. 


Ballocco Mario (Milano 1913) pittore e teorico del- 
l'arte italiano. Creatore del mensile «A-Z» (1949), 
promosse anche il gruppo Origine. Condotto dallo 
studio della percezione e dell’oggettivazione del co- 
lore all'uso di questo in funzione del luogo di lavoro 
e di un miglioramento della vita della collettività, ha 
introdotto lo studio della «cromatologia» nelle ac- 
cademie di Bergamo (1970) e di Milano (1972) e 
nella facoltà di Architettura del Politecnico di Mila- 
no (1988-93). 

Ballu Théodore (Parigi 1817-85) architetto france- 
se. Collaboratore di Gau, gli successe nella costru- 
zione della chiesa di Santa Clotilde (Parigi, 1867), 
in stile neogotico, mentre nelle chiese di San Giu- 
seppe e della Santissima Trinità (Parigi, 1861-67) 
ricorse a forme romaniche e rinascimentali, nel ti- 
pico gusto dell’eclettismo francese. Membro della 
Commissione Haussmann, fu impegnato nell’ope- 
ra di rinnovamento urbanistico di Parigi. 

Baltard Louis-Pierre (Parigi 1764-1846) architet- 
to. pittore e incisore francese. Dopo gli studi in 
Italia (1788-91), si fece sostenitore della architet- 
tura classica e oppositore intransigente degli altri 
stili, ed esercitò una notevole influenza a Parigi 
con la sua attività di insegnante (all'Ecole Polyte- 
chnique, poi all'Ecole des Beaux-Arts). A Lione 
costruì. su incarico pubblico, i Magazzini del Sale 
(1828. distrutti). la Prigione di Perrache (1830), il 


Palazzo di Giustizia (1836-42), l’Arsenale d’Arti- 
glieria (1840-46), opere in cui è evidente il richia- 
mo alle architetture greche e romane, cui dedicò 
varie raccolte di incisioni. 

Baltard Victor (Parigi 1805-74) architetto france- 
se. Figlio di Louis-Pierre, ebbe il Grand Prix per 
l'architettura nel 1833. Il suo nome è legato so- 
prattutto alla sperimentazione di tecniche costrut- 
tive in ferro, la cui applicazione più notevole furo- 
no le Halles Centrales di Parigi (1852-59, demolite 
in anni recenti), grandi capannoni destinati ai mer- 
cati centrali, caratterizzati da una struttura metalli- 
ca lasciata in vista. Gli si devono inoltre il macello 
della Villette e la chiesa di Saint- Augustin (1860- 
61), entrambi con struttura in ferro (ma la seconda 
rivestita da un tradizionale paramento murario), e 
i restauri delle chiese di Saint-Germain-des-Prés e 
di Saint-Nicholas-du-Chordonnet. 

balteo ciascuno dei prospetti che limitano verso il 
basso 1 settori di un teatro o di un anfiteatro anti- 
co. Il termine indica anche il pettorale del cavallo, 
in genere in bronzo e decorato da figurine appli- 
cate, oltre che elementi dell’abbigliamento, in 
particolare militare. 

Baltermans Dmitri (Mosca 1912-90) fotografo 
sovietico. Si dedicò al fotogiornalismo a partire dal 
1936: durante la guerra fu al seguito dell’Armata 
Rossa, prima per il quotidiano «Izvestia» e poi per 
«Na Razgrom Vraga», guadagnandosi l’appellati- 
vo di «Robert Capa sovietico». Fu fotografo utfi- 
ciale per molte delegazioni. 

Balthus pseudonimo di Balthasar Klossowski de 
Rola (Parigi 1908 - Rossinière, Svizzera, 2001 ) pit- 
tore francese d’origine polacca. Figlio di due pit- 
tori e fratello del pittore-scrittore Pierre Klossow- 
ski, crebbe in un ambiente colto e cosmopolita 
frequentando fin dall’adolescenza artisti e poeti 
(P. Bonnard, M. Denis, R.M. Rilke). Cominciò a 
esporre soltanto nel 1934 (Parigi, Gal. Pierre). 
Costanti della sua opera, nella quale sono rintrac- 
ciabili influssi complessi (dal rinascimento italia- 
no, in particolare Masaccio e Piero della France- 
sca, al classicismo francese di Poussin e Ingres: da 
Bonnard alla metafisica e al realismo magico de- 
gli anni Trenta), sono l’unità compositiva rigoro- 
samente classica e una struttura quasi architetto- 
nica della scena e delle stesse figure, con risultati 
di un realismo freddo e non di rado inquietante 
(La strada, 1933,New York, Mus. of Mod. Art Lamon- 
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tagna, 1936-37, New York, Metropolitan Mus.; 
Passage du Commerce-Saint André, 1952-54, coll. 
priv.), dai risvolti talvolta scopertamente erotici 
(La lezione di chitarra, 1934, coll. priv.). Gli aspet- 
ti più descrittivi (in parte vicini alla tematica sur- 
realista) dei primi quadri vengono via via abban- 
donati in direzione di una astratta purezza rap- 
presentativa in tele di lunga gestazione, dall’at- 
mosfera rarefatta e sospesa, in prevalenza interni 
dominati da acerbe ed enigmatiche figure di ado- 
lescenti assorte o assopite, oppure intente alla let- 
tura 0 alla toilette ( La roilerte di Cathy, 1933, Pari- 
gi, Mus. Nat. d’Art Mod.; La camera, 1952-54, 
coll. priv.). Da ricordare anche la serie di vedute 
di Chassy en Morvan (1954), le illustrazioni 
(1932-35) per Cime tempestose di E. Brontè, i boz- 
zetti e le scenografie teatrali per / Cenci di Shelley 
(nell’allestimento di A. Artaud, 1935) e Così fan 
tutte di Mozart (1950). Dal 1961 al ‘77 diresse 
l'Accademia di Francia di Villa Medici a Roma. 
BaltruSajtis Jurgis (Vilkaviskis 1903 - Parigi 1988) 
storico dell’arte francese di origine lituana. Stabili- 
tosì a Parigi all’inizio degli anni Venti, divenne al- 
lievo di H. Focillon. Tra le due guerre insegnò in Li- 
tuania presso le università di Vytautas le Grand e di 
Kaunas. Fine studioso dell’arte medievale europea 
(Studi sull'arte medivevale in Armenia e in Georgia, 
1929; Il Medioevo fantastico. Antichità ed esotismo 
nell'arte gotica, 1955), ha inoltre dedicato originali 
studi di storia delle immagini alle cosiddette «pro- 
spettive distorte», esplorando con un raffinato ap- 
proccio formalista le illusioni e le deformazioni otti- 
che (Anamorfosi © Thaumaturgus opticus, 1955; 
Aberrazioni. Quattro studi sulla leggenda delle forme, 
1957; La ricerca di Iside, 1967; Lo specchio, 1978). 
Baluschek Hans (Breslavia, Polonia, 187() - Ber- 
lino 1935) pittore tedesco. Membro della Seces- 
sione di Berlino (1898), vi rappresentò con K. 
Kollwitz e H. Zille la componente realista, social- 
mente impegnata e critica nei confronti della cul- 
tura guglielmina. La sua pittura, incentrata su te- 
mi contemporanei — la vita, il lavoro, i diverti- 
menti nella città industriale (Caffè concerto, 1900, 
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Berlino, Bréhan Mus.; Sera d'estate, 1928, Berli- 
no, Berlinische Gal.) — anticipa la ripresa verista 
che caratterizza gran parte della produzione arti- 
stica tedesca degli anni Venti e Trenta. 
Balzaretto Giuseppe (Milano 1801-74) architetto 
e ingegnere italiano. Gli si devono a Milano la sede 
della Cassa di Risparmio, che recupera forme del 
Quattrocento fiorentino, e il palazzo Poldi Pezzoli 
(1853), che reinterpreta liberamente il Seicento 
lombardo. Fu noto anche come progettista di giar- 
dini all'inglese (parco della Villa d'Adda ad Arco- 
re; ampliamento dei giardini pubblici di Milano). 
Bambaia Agostino Busti detto il (Busto Arsizio, 
Varese, 1483 - Milano 1548) scultore italiano. Attivo 
prevalentemente a Milano, nel 1512 entrò a far par- 
te della schiera di scalpellini attivi presso la Fabbrica 
del Duomo e nel 1513-14 fu a Roma al seguito di 
Leonardo; nel 1515 scolpì il monumento sepolcrale 
di Lancino Curzio (Milano, Castello Sforzesco, già 
in San Marco), cui collaborò anche Cristoforo Lom- 
bardo. Tra il 1515 e il 1521 eresse il monumento fu- 
nebre di Gastone di Foix, da collocare nella chiesa 
di Santa Marta (ora è smembrato e diviso tra il Ca- 
stello Sforzesco e la Pin. Ambrosiana di Milano, il 
Mus. Civ. di Arte Antica di Torino e il Victoria and 
Albert Mus. di Londra); entro il 1522 il monumento 
per la famiglia Birago già in San Francesco Grande 
a Milano (ora in gran parte ricomposto all'Isola Bel- 
la, Coll. Borromeo); eseguì poi altri monumenti (a 
un professore dell’Università di Pavia, parti super- 
stiti del quale sono ora incorporate nel Monumento 
Bua in Santa Maria Maggiore a Treviso); nel 1537 
divenne scultore della Fabbrica del Duomo di Mila- 
no e dal 1543 lavorò alla ancona marmorea con la 
Presentazione al tempio della Vergine (Milano, 
Duomo). Educatosi alla tradizione lombarda del- 
Amadeo e di B. Briosco e a contatto con il gusto 
veneto dei Lombardo, B. si espresse in un linguag- 
gio classicheggiante di estremo equilibrio formale, 
reso con morbidi chiaroscuri e calligrafiche sotti- 
gliezze in una levigata, preziosa materia marmorea. 
bamboccianti +» Bamboccio. 

Bamboccio Pieter Van Laer detto il (Haarlem 


1 «Iagellanti» (part., 1635 ca) del Bamboccio: olio su tela, cm 53,6 xX82,2. Monaco, Alte Pinakothek. 2 « L’abbeveratorio» 
di M. Cerquozzi: olio su rame, cm 51x45. Roma, Galleria Nazionale d'Arte Antica di Palazzo Corsini. 
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1599-1642 ca) pittore olandese. Il soprannome gli 
venne dato durante il lungo soggiorno a Roma 
(dove si stabilì dal 1625 al 1638) a causa della sua 
figura deforme. La sua produzione, peraltro scar- 
samente documentata attraverso le poche opere 
certe (si ricordano l'/nterno di osteria e 1 Flagel- 
lanti, entrambe all’Alte Pin. di Monaco) e le inci- 
sioni che ne furono tratte, iniziò un genere ripreso 
poi da un gruppo di pittori olandesi, fiamminghi, 
francesi operanti a Roma a metà del Seicento che 
furono chiamati bamboccianti. Questi artisti die- 
dero vita a un importante filone della pittura del 
Seicento che sviluppò, sulla meditazione di idee 
caravaggesche (la libertà compositiva, il magiste- 
ro nell'usare luci e ombre) un realismo antiretori- 
co, di vena prevalentemente narrativa, con minu- 
te descrizioni di vita popolare e quotidiana (gio- 
catori di morra, venditori ambulanti, feste e pro- 
cessioni). In contrasto con la cultura figurativa del 
barocco romano e disprezzati dalla critica ufficia- 
le, i bamboccianti operavano in comunità di in- 
tenti nella romana via Margutta, riscuotendo 
grande successo tra gli amatori. Tra i più notevoli 
seguaci di Van Laer sono da citare, oltre al Cer- 
quozzi, il fiammingo J. Miel, il tedesco-olandese J. 
Lingelbach e, limitatamente a un periodo della 
sua attività, il fiammingo M. Sweerts. 

Banchieri Giuseppe (Milano 1927) pittore italia- 
no. Formatosi all’ Accademia di Brera di Milano, 
si impose tra il 1957 e il 1965 come figura di spicco 
del + realismo esistenziale. Sono temi tipici della 
pittura di quel periodo miseri ambienti e tragedie 
urbane (Bambina uccisa, 1958, Milano, coll. 
priv.), e paesaggi carichi di memorie (gli /nterni 
esterni del 1960-61), raccontati con un linguaggio 
talvolta al limite dell’informale. In seguito si è vol- 
to a un genere di rappresentazione molto più pre- 
ciso e definito, quasi iperrealista. 

Bandinelli Baccio (Firenze 1493-1560) scultore e 
pittore italiano. Allievo di G.F. Rustici, subì poi 
(come tutti gli scultori fiorentini della sua genera- 
zione) l'influenza determinante di Michelangelo, 
di cui divenne imitatore e rivale. Le opere nelle 
quali tale emulazione risulta più marcata (Ercole e 
Caco di piazza dei Signori, 1534) sono caratteriz- 
zate da un gigantismo enfatico e strutturalmente 
debole: altre più autonome sculture (rilievi del co- 
ro di Santa Maria del Fiore, dal 1547, e Cristo 
morto sorretto da Nicodemo, 1559, nella Santissi- 
ma Annunziata) e i disegni, su molti dei quali inci- 
sero i più celebri artisti del tempo, si affiancano 
per il loro raffinato virtuosismo e l’astrazione for- 
male alle coeve esperienze del manierismo aulico. 
Bandini Giovanni, detto G. dell'Opera (Firenze 
154) ca - 1599) scultore italiano. Allievo di Bandi- 
nelli. terminò i rilievi della balaustra del Duomo di 
Firenze lasciati interrotti dal maestro (1572); eseguì 
inoltre numerosi rilievi nello stesso Duomo (da qui 
il soprannome). in Santa Croce (I Architettura perla 
tomba di Michelangelo). in Santa Maria Novella (ri- 
lievi per la Cappella Gaddi. 1576-77), e fu attivo an- 
che a Urbino. dove lasciò una Pietà nella cripta del 
Duomo (1585-86), e a Livorno (Monumento a Fer- 
dinando 1. 1595-99) . La sua opera è caratterizzata da 
una semplificazione formale di sapore arcaizzante. 


Bandol o Bondol, Jean de + Bondol, Jean de. 
Banfi Gian Luigi + BBPR. 

banketje termine olandese (lett. «merenda», «spun- 
tino») che insieme a onbijtje («prima colazione») in- 
dica un genere di natura morta fiorito in Olanda nel 
sec. Xvil, raffigurante una tavola apparecchiata con 
vasellame e vivande per la prima colazione. 

Banks Thomas (Londra 1735-1805) scultore in- 
glese. Soggiornò in Italia dal 1 772 al 1779; a Roma 
strinse amicizia con H. Fiissli. Nonostante l’ammi- 
razione di J. Reynolds, di J. Flaxman e di altri arti- 
sti che lo considerarono il maggiore scultore neo- 
classico inglese, le sue opere non incontrarono 
particolare favore presso i contemporanei. E auto- 
re di vari monumenti funebri nell’abbazia di West- 
minster e nella Cattedrale di San Paolo, a Londra. 
Banti Cristiano (Santa Croce sull'Arno, Pisa, 
1824 - Montemurlo, Prato, 1904) pittore italiano. 
Formatosi all'Accademia di Siena, si trasferì a Fi- 
renze nel 1854 dove frequentò l’ambiente del 
Caffè Michelangelo, acquisendovi il gusto di una 
pittura a campiture sintetiche con forti contrasti 
cromatici, e dove conobbe V. Cabianca con il 
quale condivise buona parte della sua maturazio- 
ne artistica. Sugli iniziali temi storici (Galileo da- 
vanti all'Inquisizione, 1857, Tasso ed Eleonora 
d'Este), dopo il 1860 prese il sopravvento l’inte- 
resse per il paesaggio e la vita contadina. Si recò 
con Cabianca a dipingere all’aperto, conobbe A. 
Fontanesi, visitò in Francia (1861) gli ateliers di J.- 
B.-C. Corot e C. Troyon. Databile alla fine degli 
anni Sessanta, il dipinto /n via per la chiesa rappre- 
senta uno dei vertici della sua maturità. Col passa- 
re degli anni, la sua pittura divenne più intimista e 
descrittiva. Importante, ma purtroppo dispersa, la 
sua collezione di opere d’arte contemporanee. 
Bapteur Jean (Friburgo?, notizie 1427-57) pittore 
probabilmente di origine svizzera, attivo in Savoia 
e Piemonte. Al servizio di Amedeo vin di Savoia 
come pittore di corte, miniò un’Apocalisse ( Esco- 
rial, Biblioteca) in cui spunti italiani, specialmente 
lombardi, si innestano su una cultura di prevalen- 
te impronta franco-borgognona (Jacquemart de 
Hesdin, fratelli de Limbourg). 

Barabino Carlo (Genova 1768-1835) architetto e 
urbanista italiano. Esponente di rilievo della cultu- 
ra neoclassica e interprete dell’impegno al rinnova- 
mento urbano tipico della cultura tra Settecento e 
Ottocento, è autore di una notevole serie di inter- 
venti di ristrutturazione della Genova secentesca: 
lo studio dì sistemazione del molo al porto, l’aper- 
tura della via Carlo Felice, la ristrutturazione della 
piazza delle Fontane Marose, la sistemazione del 
parco dell’Acquasola. Fra le sue realizzazioni archi- 
tettoniche ricordiamo il Teatro Carlo Felice (1824), 
seriamente danneggiato durante l’ultima guerra, e 
il primo progetto per il cimitero di Staglieno. 
Barabino Nicolò (Sampierdarena, Genova, 1832 - 
Firenze 1891) pittore italiano. Formatosi all’Acca- 
demia di Genova, si stabili a Firenze nel 1858, pur 
continuando a operare per la committenza ligure. 
Nel capoluogo toscano il suo stile, già caratterizza- 
to da vivacità e freschezza d'esecuzione, l'u rinvigo- 
rito dalla conoscenza dei macchiaioli. Tra il 1862 e il 
1871 eseguì i cicli di affreschi della collegiata di San- 
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ta Margherita Ligure, del santuario di Montallegro 
di Rapallo e di Santa Maria Assunta di Camogli. I 
suoi incarichi più importanti furono però per com- 
mittenti privati: il ciclo di affreschi con soggetti sto- 
rici e decorativi per Palazzo Celesia (1872-74) e 
quello di Palazzo Orsini (1876-78) a Genova. Un 
nutrito gruppo di interessanti bozzetti è conservato 
presso la Gall. d'Arte Mod. di Genova. 
Baranoff-Rossiné Vladimir (Kherson 1888 - di- 
sperso in guerra, Germania 1944) pittore e sculto- 
re di origine ucraina. Trasferitosi nel 1910 a Parigi, 
sviluppò l'iniziale espressionismo in una pittura 
d'impronta cubista incentrata su colore e simulta- 
neità dedicandosi anche ad assemblaggi e a scultu- 
re polimateriche che risentono dei lavori di Archi- 
penko. Nel 1914 tornò in Russia dove, nell’ambito 
di ricerche sinestesiche, realizzò la sua creazione 
più originale, il Piano optofonico, presentato nel 
1924 al Teatro Bolscioi di Mosca: a ogni nota 
emessa dallo strumento corrispondeva un colore 
proiettato su uno schermo. Nuovamente a Parigi 
dal 1925, continuò la sua attività pittorica coniu- 
gando cubismo e tradizione coloristica orientale. 
Baratella Paolo (Bologna 1935) pittore italiano. 
La sua ricerca di una «nuova figurazione», dagli 
anni Sessanta, si è basata sul recupero in chiave 
ironico-critica dei linguaggi dei mass media e sul- 
la rielaborazione pittorica di svariati materiali fo- 
tografici — storico-documentari, biografici o tratti 
dall’immaginario collettivo — in singole immagini 
di aggressiva efficacia visiva (Quartiere parcheg- 
gio di mano d'opera, 1971, Cagliari, Gall. d'Arte). 
Il tema della condizione umana - tra storia, mito e 
cronaca quotidiana — ha continuato a essere al 
centro della sua pittura, caratterizzata da un reali- 
smo visionario carico di simbologie e citazioni — 
dalla pittura (Guttuso, Velàzquez) e dal cinema 
(Eisenstein) — spesso sviluppato in opere di scala 
monumentale o in installazioni (///984 & l’Offici- 
na Ferrarese, 1983-84, proprietà dell'artista). 
Baratta Francesco (Monte Marcello o Massa tra 
il 1590 e il 1600 - Roma 1665) scultore italiano. 
Operò a Roma nella bottega del Bernini, sotto la 
cui guida eseguì numerose opere (Estasi di san 
Francesco per l’altare della Cappella Raimondi a 
San Pietro in Montorio, 1642-46: decorazione del- 
le navate e di cappelle in San Pietro; figura allego- 
rica del Rio della Plata per la Fontana dei Fiumi). 
Tra le opere autonome, sculture da giardino per 
la corte di Sassonia a Dresda. 

Baratta Giovanni (Carrara 1670-1747) scultore 
italiano. Si formò a Firenze con il Foggini e a Ro- 
ma (presso C. Rusconi, che lo influenzò in manie- 
ra determinante) e fu attivo a Firenze, a Genova, 
a Livorno e presso numerose corti europee. Tra le 
sue opere si ricordano il Tobiolo e l'angelo della 
chiesa di Santo Spirito a Firenze e i Dottori della 
chiesa della Cappella di Sant Uberto nel castello 
della Venaria Reale presso Torino (1725), nelle 
quali B., partendo da premesse tardobarocche, 
giunse ai modi del più raffinato rococò. 

Baratta Pietro (Carrara 1668 ca - 1729) scultore 
italiano. Attivo soprattutto nel Veneto (statue e 
bassorilievi per le chiese di San Stae e dei Gesuiti, 
monumento Valier in San Zanipolo, Venezia) e 


in Toscana (altare del Duomo di Sarzana), fuse 
motivi di gusto barocco con ricordi classicistici di 
severa freddezza. 

barbacane — castello. 

Barbari Jacopo de’ + De’ Barbari, Jacopo. 
barbarica, arte termine con il quale s'intende at- 
tualmente l’arte del metallo e della miniatura che 
interessò l'Europa continentale e insulare fra l'età 
tardoromana e la fine del sec. vii e che era carat- 
terizzata dall'inserimento, su una matrice di raffi- 
gurazioni animalistiche di origine orientale (nota 
agli studiosi come stile animalistico 1), di motivi a 
intreccio tratti dalla cultura mediterranea. Il tema 
animalistico veniva cioè inserito e trasformato in 
un impianto decorativo astratto di origine classi- 
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1 Briglia in bronzo dorato (sec. vini) dall'isola di Gotland. 
Stoccolma, Statens Sj6historiska Museum. 

2 Fibula a forma d'aquila (sec. vil): argento dorato e 
smalto, filigrana e pietre dure. Norimberga, Germanisches 
Nationalmuscum. 


3 Fibula in oro decorata con la tecnica del niello (sec. vi) 
dal tesoro di Sutton Hoo. Londra, British Muscum. 


Barbaro 


ca, di cui si conoscevano giù manifestazioni nelle 
stesse officine di stato tardoromane della regione 
danubiana (placche metalliche esaminate dal Riegl). 
Elementi stilistici fondamentali dell’a.b. possono 
considerarsi il tema dell'intreccio «a nastri inter- 
rotti» proprio della miniatura insulare (+ celtica, 
arte) che, grazie a nuovi apporti di cultura medi- 
terranca, viene risolto nella ripresa di una compo- 
nente classica alla metà del sec. vini e l'intreccio 
zoomorto (proprio soprattutto delle libule di me- 
tallo longobarde), che a sua volta, in concomitan- 
za col massimo sviluppo dell’arte longobarda nei 
settori dell’architettura e della scultura, si distac- 
ca, già negli ultimi decenni del sec. vi, dalla com- 
ponente zoomorfa stilizzata per riassumere l’ori- 
ginale valore di intreccio puro che aveva nella ma- 
trice classica. 


Si vedano anche le voci: longobarda, arte; tardo 


antico; oreficeria. 


Barbaro Danicle (Venezia 1514-70) storico e 
trattatista d'arte italiano. Patriarca di Aquileia, 
storico ufficiale della Repubblica veneziana, colto 
umanista, fu amico ed estimatore del Palladio, 
che per lui costruì la Villa a Maser c illustrò la 
splendida edizione di Vitruvio (1556), tradotta e 
commentata dallo stesso B. Fu anche autore di un 
fortunatissimo manuale di prospettiva dedicato al 
alla scenografia e all'esatta costruzione delle 1m- 
magini sceniche (La pratica della prospettiva, 1569). 
Barbatelli Bernardino + Poccetti. 

barbe + incisione a bulino: mezzatinta; punta- 
secca. 

Barbieri Giovanni Francesco + Guercino. 
Barbieri Paolo Antonio (Cento, Ferrara, 1603 - 
Bologna 1649) pittore italiano. Fratello del Guer- 
cino, ritrasse dal vero, con sensibilità per il chiaro- 
scuro e vivacità di colore, composizioni di frutta e 
animali, spesso su sfondi di paesaggio (La spezie- 
ria, 1637, Spoleto, Pin. Comunale; Cesto di casta- 
gne. Chicago, Art Inst.). Talvolta inserì brani di 
scarno naturalismo nei dipinti del fratello. 
Barbizon, Scuola di movimento artistico france- 
se. II nome del movimento, che fu detto anche 
Scuola di Fontainebleau o paesaggisti del 1830, 
deriva dalla località (un paese presso Fontaine- 
bleau) dove nel 1835 si stabilì P.-E.-Th. + Rous- 
seau, seguito da un gruppo di artisti (J-F. + Mit- 
let. J + Dupré, C. + Troyon, Ch.-F. + Daubi- 
gnv. A-L. + Barye, A.-G. + Décamps, N.V. + 
Diaz de la Pena e altri). Punto di incontro con la 
natura, la località l'u luogo di scambi culturali e di 
lunghi isolamenti creativi. Il gruppo di B. non fu 
una vera scuola (non conobbe rapporti istituzio- 
nalizzati né sistematici, e non espresse una poetica 
unitaria), ma costituì piuttosto, tra la rivoluzione 
di luglio ec la Comune, un imponente fenomeno di 
sensibilità, di gusto e di cultura nuovi, portando 
con sé la riscoperta del paesaggismo olandese del 
sec. xvi e della recente tradizione paesaggistica 
inglese. la consapevolezza di una nuova solitudine 
dell'uomo di fronte alla natura, una singolare na- 
turalità di visione. Il suo apporto fondamentale 
alla pittura francese fu il distacco dal paesaggismo 
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tradizionale di ascendenza ancora settecentesca 
in favore di una visione della natura qualificata a 
un tempo da scrupolosa sincerità e da sentimento 
panteistico: visione nella quate troveranno spunti 
tanto il realismo quanto l’impressionismo. 
Barcelò Miquel (Felanitx, Maiorca, 1957) artista 
spagnolo. La militanza ecologista e la fascinazio- 
ne dell’automatismo surrealista sono confluite 
dalla l'ine degli anni Settanta nel motivo costante 
della sua produzione, la metamorfosi organica, 
ottenuta esponendo all'aria tele sommariamente 
ricoperte da strati di impasto su cui reazioni chi- 
miche spontance disvelano «forme» inattese. La 
sperimentazione di pigmenti naturali e l’iconogra- 
fia zoomorfa rappresentano le due direttrici della 
ricerca successiva, legata soprattutto ai frequenti 
viaggi in Mali, dove il deserto diviene contenitore 
primordiale di suggestioni (serie dei «miraggi», 
Stagione delle piogge, 2, Barcellona, Mus. de Art 
Cont.) e materia stessa dell'opera, come nelle ce- 
ramiche realizzate con argille, sabbia e fango © 
nelle carte divorate dalle termiti. 

Barelli Agostino (Bologna 1627-99?) architetto 
italiano. Dopoaver realizzato a Bologna la chiesa 
di San Bartolomeo, fu chiamato in Baviera per 
progettare la chiesa di San Gaetano a Monaco (in 
seguito modificata) e la Lusthaus del castello di 
Nymphenburg, opere che introdussero oltralpe i 


pata di Barbizon 

«Un albero nella foresta di Fontainebleau» (1840) di P.- 
A Th. Roussean: olio su tela, cen 41,3X54,0. Londra, 
Vicioria and Albert Museun, 


2«Un porto»(part., 1864) di Ch.-F Daubigny: olio su 


tavola, con 19,5 X33,5. Rotterdam, Fondazione Willen Van 
der Worm. 
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modi del barocco italiano. Rientrato a Bologna, 
eseguì tra l’altro la porta delle Lame (1677). 
Barendsz Dirk (Amsterdam 1534-92) pittore 
olandese. Attivo a Venezia, molto giovane, nella 
bottega di Tiziano, nel 1562 tornò definitivamen- 
te ad Amsterdam, dove si specializzò come pitto- 
re di ritratti singoli e di corporazione, ravvivati da 
dettagli ambientali e inserti di natura morta (/ /4 
archibugieri a piedi, 1562, Amsterdam, Amster- 
dams Historisch Mus.). 

Barili o Barile, Antonio (Siena 1453-1516) inta- 
gliatore, intarsiatore in legno e architetto italiano. 
Nel filone di gusto ispirato a Francesco di Giorgio 
e al Vecchietta, eseguì per il Duomo di Siena gli 
stalli del coro della Cappella di San Giovanni Bat- 
tista (1483-1504; sette dei 19 pannelli originari so- 
no attualmente conservati nella Collegiata di San 
Quirico d'Orcia); una cantoria (1511); e inoltre i 
banchi della Libreria Piccolomini (1496), sempre 
nel Duomo di Siena. 

Barilli Latino (Parma 1883-1961) pittore italiano. 
Allievo del padre Cecrope all'Accademia di Par- 
ma e fratello di Bruno, conobbe direttamente la 
cultura figurativa monacense del primo decennio 
del secolo, tra simbolismo e postimpressionismo. 
Su tali basi diede vita a una pittura quotidiana e 
segreta, di sapore familiare: paesaggi luminosi, in- 
terni dimessi, ritratti di vivida immediatezza (// 
marinaio, 1911 ca, Parma, Gall. Naz.). A tali ope- 
re si alfianca un'abbondante produzione decorati- 
va: Palazzo Marchesi (Parma, 1913), Basilica del 
Santo (Padova, 1925-28). 

Barilli Renato (Bologna 1935) critico e storico 
dell'arte italiano. L'interesse per la ricerca artisti- 
cae letteraria d'avanguardia, delineatosi nei primi 
anni Sessanta, nell'ambito del Gruppo ’63, si è svi- 
luppato successivamente attraverso pubblicazio- 
ni (L'informale e altri studi diarte contemporanca, 
1964; Tra presenza e assenza, 1974; Informale, 0g- 
getto, comportamento, 1979; L'arte contempora- 
nea, 1984; Il ciclo del postmoderno, 1987) e mostre 
di taglio sia storico (La Metafisica. Gli anni Venti, 
1980: L'informale in Italia, 1983), sia critico-mili- 
tante, come quelle dedicate a Una generazione 
postmoderna (I nuovi-nuovi, la postarchitettura, 
la performance visiva, 1983; Iconici, aniconici, 
immagine elettronica, 1984). E docente di Feno- 
menologia degli stili all'Università di Bologna. 
Barisano da Trani (attivo nell'Italia meridionale, 
seconda metà del sec. x11) scultore italiano. Il suo 
nome compare sui battenti bronzei della porta 
della Cattedrale di Trani (1175) e del portale set- 
tentrionale del Duomo di Monreale (1185). Su 
queste basi gli è attribuita la porta bronzea del 
Duomodi Ravello (1179), nella quale, come nelle 
altre due, ornati e figure, raffinatamente stilizzati 
in larghe riquadrature circondate da ricche corni- 
ci, sono mutuati da bronzi e avori bizantini. 
Barisini Tommaso + Tommaso da Modena. 
Barison Giuscppe (Trieste 1853-1931) pittore e 
decoratore italiano. Si formò all'Accademia di 
Vienna divenendo ben presto pittore di storia e ri- 
trattista affermato nella capitale austriaca. Visse a 
Venezia ec a Trieste, ma mantenne sempre contat- 
ti con l'ambiente artistico tedesco. Con il declino 


della pittura di storia si volse verso l'osservazione 
della vita quotidiana. realizzando scene di cam- 
piello e di mercato descritte con puntiglio. La sua 
produzione più tarda è costituita da tavolette 
(non destinate alla vendita) raffiguranti marine ed 
è caratterizzata da un intenso colorismo di matri- 
ce impressionista. 

Barks Carl (Merrill, Oregon, 1901 - Grants Pass, 
Oregon, 2000) disegnatore statunitense. Iniziò nel 
1936 a collaborare con lo studio di W. Disney in 
qualità di intercalatore dell'animazione. Nel 1942 
passò alle dipendenze della Western Publishing, 
una concessionaria della Disney, per la quale di- 
segnava storie a fumetti da lui stesso scritte che 
avevano come protagonista Donald Duck (Pape- 
rino nella traduzione italiana). Nel 1947 ideò il 
popolarissimo personaggio di Uncle Scrooge (Pa- 
peron de’ Paperoni), il cui successo fu immediato. 
Fino al 1967 disegnò e scrisse sceneggiature per 
oltre 660) avventure della Disney, la complessità 
narrativa di alcune delle quali gli è valsa il ricono- 
scimento di maggior fumettista umoristico del 
Novecento. 

Barlach Ernst (Wedel, Holstein, 1870) - Rostock 
1938) scultore, incisore e drammaturgo tedesco. 
Compiuti gli studi all'Accademia di Dresda si sta- 
bili, dopo un soggiorno a Parigi e un importante 
viaggio in Russia, a Giistrow (1910), dove maturò 
il suo linguaggio espressionista sullo studio del go- 
tico rustico delle sculture mecklemburghesi del 
sec. xv, che lo portò a praticare la diretta lavora- 
zione del legno (Uomo in catene, 1918, Amburgo, 
Kunsthalle). Al periodo tra gli anni Venti e Tren- 
ta appartengono alcune delle sue sculture più im- 
portanti, come i monumenti ai caduti del Duomo 
di Giistrow (L'angelo fluttuante, 1927) e di Mag- 
deburgo (1929), il crocifisso della Elisabethkirche 
di Marburgo e il Fregio di figure in ascolto per la 
chiesa di Santa Caterina a Lubecca. Nel 1933 i na- 
zisti misero al bando la sua opera come «arte de- 
generata» e distrussero molte sue sculture. B. pre- 
diligeva il bronzo e il legno, ed eseguiva ogni ope- 
ra in tre fasi distinte: prima lo schizzo a matita, 
poi il modello in stucco e infine le versioni detini- 
tive, non di rado ripetute (// vendicatore, bronzo, 
1914, Ratzeburg, Coll. N. Barlach). In campo gra- 
fico, le nove xilografie per L'inno alla gioia di 
Schiller mostrano la sua straordinaria abilità nel 
costruire l’immagine con nette linee di contorno. 
Ad Altona, nei pressi di Amburgo, gli è dedicato 
un museo, l’Ernst-Barlach-Haus. 

Barnaba da Modena (notizie 1361-83) pittore 
italiano. Dopo una iniziale attività in ambito bo- 
lognese, durante la quale poté conoscere le opere 
di Vitale da Bologna, si trasferì a Genova (resi- 
denza documentata dal 1361 al 1383), da dove si 
mosse ripetutamente per lavorare in Liguria, Pie- 
monte e Toscana. Al periodo ligure-piemontese 
appartengono alcune tra le sue opere più tipiche, 
le Madonne del latte dello Stidelsches Kunstinst. 
di Francoforte (1367), della Gall. Sabauda di To- 
rino (1370), di San Giovanni ad Alba (1377). di 
Tortona, di Ventimiglia. Inviò opere anche in 
Spagna, a Murcia (ora Madrid. Prado). Del 1379 è 
il suo viaggio in Toscana, a Pisa, dove per ragioni 


Barna da Siena 


ignote si rifiutò di completare le Storie di san Ra- 
nieri nel Camposanto e dipinse, probabilmente, 
una grandiosa Madonna dei mercanti (Pisa, Mus. 
Naz. di San Matteo). B. è un pittore curiosamente 
arcaistico; nei suoi dipinti — per es., nell’/ncorona- 
zione della Vergine (Londra, Nat. Gall.) — combi- 
na in senso decorativo motivi emiliani con stilemi 
bizantineggianti appresi in area ligure; le caratte- 
ristiche pieghe dei panneggi, evidenziate da lu- 
meggiature d’oro, conferiscono alle sue tavole 
grande sontuosità. Il suo linguaggio artistico ebbe 
un'eco vastissima, dalla Liguria e dal Piemonte si- 
no alle coste catalane, alla Sicilia e a Siena. 
Barna (o Berna) da Siena (attivo nella prima 
metà del sec. xIv) pittore italiano. Di lui resta un 
solo documento del 1341, peraltro discusso, men- 
tre nessuna delle opere attribuitegli è firmata né 
datata. Di un Barna, pittore senese di grande ri- 
nomanza, parlano però L. Ghiberti e G. Vasari, 
che gli attribuiscono diverse opere tra Firenze, 
Siena, Arezzo e San Gimignano; in quest'ultimo 
centro sarebbe suo lo straordinario ciclo di 30 Sto- 
rie evangeliche della Collegiata: complesso stilisti- 
camente unitario databile verso il 1351, in cui i 
modi di S. Martini sono risolti in una narrazione 
vivace e drammatica a un tempo, come nell’episo- 
dio della Salita al Calvario o nella grande Croci- 
fissione. Il riferimento a B. per quest'opera, accol- 
to da una parte della critica, è stato rifiutato da al- 
tri. che in assenza di opere certe e di documenti si- 
curi hanno addirittura negato l’esistenza stessa 
del pittore, riferendo il ciclo alla bottega di Lippo 
Memmi. Comunque si risolva il dibattito, ancora 
in corso, alla stessa personalità possono essere ri- 
ferite anche alcune opere su tavola, come un Cri- 
sto portacroce (New York, Frick Coll.) e una Ma- 
donna col Bambino (Asciano, Mus. d'Arte Sacra). 
Barney Matthew + post human; + videoarte. 
Barni Roberto + anacronisti. 

Barocchi Paola (Firenze 1927) storica dell’arte 
italiana. Allieva di R. Longhi, è stata docente di 
Storia della critica d’arte alla Scuola Normale di 
Pisa. Studiosa di problemi di letteratura artistica, 
soprattutto vasariana (Trattati d’arte del Cinque- 
cento, fra Rinascimento e Controriforma, 3 voll., 
1960-62: Le Vite de’ più eccellenti Pittori, Scultori 
et Architettori di Giorgio Vasari, con Rosanna 
Bettarini, 6 voll., 1966-87; La vita di Michelangelo 
nelle redazioni del 1550 e del 1568, 5 voll., 1962; 
Studi vasariani, 1984), si è anche occupata di arte 
contemporanea (Storia moderna dell'arte in Italta, 
Manifesti, Polemiche, Documenti: vol. 1, Dai neo- 
classici ai puristi 1780-1861, 1998; vol n/1, Dal No- 
vecento at dibattiti sulla figura e sul monumentale 
1925-1945,1991: vol. n/2, Tra neorealismo ed anni 
Novanta 1945-1990, 1992). 

Barocci Ambrogio, o Ambrogio da Milano (no- 
tizie 1472-1520) architetto e scultore italiano. Na- 
to a Milano. fu attivo a Venezia, forse a Ferrara, a 
Spoleto, a Todi e soprattutto alla corte di Urbino. 
Qui eseguì per il Palazzo Ducale numerose deco- 
razioni di estrema eleganza e leggerezza, frutto di 
una felice assimilazione del decorativismo lom- 
bardo-veneto al nitido classicismo urbinate del 
Laurana e di F. di G. Martini. 
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«Madonna del popolo» (1575-79): olio su tela, cen 359x252. 
Firenze, Uffizi. 


Barocci Federico o F. Fiori detto il Baroccio (Ur- 
bino 1535-1612) pittore italiano. A Roma dal 1561 
al 1563, partecipò al rinnovamento della tradizio- 
ne raffaellesca che faceva capo ai marchigiani atti- 
vi nella capitale, in particolare a T. Zuccari, come 
dimostra la brillante decorazione del casino di Pio 
Iv. A Urbino, dove si ritirò nel 1563, lasciò varie 
opere che (probabilmente in seguito a un viaggio 
a Parma tra il 1555 e il 1557) risentono della pittu- 
ra del Correggio. Fra il 1568 e il 1569, a Perugia, 
avviò un manierismo fatto di effetti evanescenti, di 
colori sfumati e di composizioni affollate e movi- 
mentate, che per molti versi prelude al barocco e 
presenta analogie con la pittura «riformata» dei 
toscani (Deposizione, in Duomo). Di lì a poco ese- 
guì la fondamentale Madonna del popolo (1575- 
79), già ad Arezzo e ora agli Uffizi: quindi i dipin- 
ti che danno di lui l’immagine più alta per la novità 
delle invenzioni e della visione religiosa che punta 
al coinvolgimento affettivo dello spettatore: An- 
nunciazione (1582-86, Città del Vaticano, Pin. Va- 
ticana), Vocazione di sant Andrea (1586, Bruxel- 
les, Mus. Royaux des Beaux-Arts), la Visitazione 
(1586, Roma, Chiesa Nuova), il Cristo ela Madda- 
lena (1590, Monaco, Alte Pin.), la Beata Michelina 
della Pin. Vaticana. Ogni opera del B. nacque in 
un lungo e sofferto arco di tempo, come testimo- 
nia la sua eccezionale produzione disegnativa, rac- 
colta soprattutto agli Uffizi e a Berlino (Staatl. 
Mus.). Notevoli anche i ritratti, eseguiti con sottile 
adesione al personaggio rappresentato. Anche 
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nella storia dell’incisione egli si pone come un pro- 
tagonista: dalla sua Annunciazione mosse infatti 
quel procedimento «a morsure replicate» che aprì 
all'acquaforte nuove possibilità espressive. 
barocco termine che indica un indirizzo stilistico 
affermatosi in Italia e in Europa nel sec. xvi. Non 
del tutto dissolta è l'incertezza per quanto riguar- 
da l'origine del termine. In francese l'aggettivo 
baroque (derivato dallo spagnolo barrueco e dal 
portoghese barròco) appare registrato nel dizio- 
nario della Académie (1694) a indicare un tipo di 
perla di forma irregolare, non perfettamente sfe- 
rica (detta in italiano scaramazza) e, quasi un se- 
colo più tardi, nel Dictionnaire de Trevoux (1771) 
con i significati aggiunti di «irregolare», «bizzar- 
ro», «diseguale» e, per estensione, «in pittura, un 
dipinto o una figura di gusto barocco, dove le re- 
gole delle proporzioni non sono rispettate e tutto 
è rappresentato seguendo il capriccio dell’artista». 
Nella lingua italiana il termine appare invece ini- 
zialmente derivato, a indicare con tono polemico 
e di scherno un modo di ragionare pedante, inna- 
turale e tale da confondere il vero con il falso, dal 
sostantivo b., usato nella filosofia scolastica per 
designare una particolare figura del sillogismo, tra 
le più ambigue per l'apparente logicità formale e 
l’etfettiva debolezza del contenuto. Applicato alle 
arti figurative compare alla fine del Settecento, 
usato dal Milizia nella forma di sostantivo («in 
b.»), ma nella esatta accezione dell'aggettivo fran- 
cese registrato nel Dictionnaire de Trevoux. 
Passando dai teorici del neoclassicismo (Milizia, 
Bettinelli, Winckelmann, Quatremère de Quincy), 
alla storiografia e alla critica accademica dell’Ot- 
tocento, il termine mantenne l’originario signifi- 
cato negativo e derisorio sino a quando, svilup- 
pando un'idea del Burckhardt, H. Wélfflin in un 
saggio intitolato Rinascimento e barocco (1888) 
prese in esame le trasformazioni stilistiche che si 
erano verificate nell’architettura italiana della se- 
conda metà del Cinquecento e riconobbe un valo- 
re positivo al b. in quanto stile, definendone altre- 
sì le caratteristiche in opposizione al rinascimento 
e, in generale, all'arte «classica». 

In tempi più vicini, mentre da un lato B. Croce 
nella sua Storia dell'età barocca in Italia (1929), 
pur limitando l’indagine alla letteratura e a taluni 
aspetti del pensiero e del costume dell’Italia del 
Seicento, ha manifestato la tendenza a riportare il 
termine all’originario valore negativo, intenden- 
dolo come sinonimo di «non stile» anche in cam- 
po artistico («è certo che il concetto di barocco si 
formò nella critica d’arte per contrassegnare la 
forma di cattivo gusto artistico che fu propria di 
gran parte dell’architettura e altresì della scultura 
e della pittura del Seicento»), dall'altro lo Strich, 
E.R. Curtius, E. D'Ors e altri, riprendendo e so- 
vente irrigidendo spunti già presenti negli scritti di 
Weélfflin, hanno voluto riconoscere nel b. una ca- 
tegoria ideale, l’espressione di una costante uni- 
versale, di una «visione del mondo» in perpetua 
antitesi a quella «classica», che si ritrova nelle 
epoche più diverse e tocca tutte le forme della ci- 
viltà. In particolare E. D’Ors ha creduto di poter 
individuare ben 22 diverse specie di b. dall'età 


delle caverne ai giorni nostri: da quello «arcaico» 
a quello «alessandrino», da quello «gotico» a 
quello «manuelino», a quello «tridentino» o «ge- 
suitico», fino al «romantico» e al «postbellico». 
Da parte di numerosi altri studiosi si © invece cer- 
cato di dare al termine un contenuto «storico», 
ora nel senso di una astratta «storia degli stili», 
ora nel senso di una più complessa «storia della 
cultura», indicando come b. le creazioni artistiche 
e in genere tutte le manifestazioni di ordine cultu- 
rale e spirituale entro limiti cronologici oscillanti, 
ma comunque compresi tra la fine del Cinquecen- 
to e l'affermarsi del neoclassicismo. 

La storia del termine e l’accenno a un dibattito 
critico non ancora esaurito consentono di render- 
si conto delle ragioni dell'ambiguità di significato 
del termine stesso nell’uso corrente. Può infatti 
essere impiegato, di volta in volta, a indicare de- 
terminati aspetti dell’arte del Seicento, l’arte del 
Seicento in generale, o anche di parte del Cinque- 
cento (+ manierismo) o del Settecento (+ ro- 
cocò), o di diverse epoche dall’ellenismo al li- 
berty, o ancora un certo clima spirituale e cultura- 
le del sec. xvil, con riflessi in campo artistico come 
in campo letterario e musicale, nel pensiero come 
nel costume e nei modi di comportamento di tut- 
ta una età. 

Restringendo il discorso ai fenomeni artistici non 
si può fare a meno di mettere in evidenza la diffi- 
coltà di raccogliere sotto la medesima etichetta di 
b. tutta l’arte del Seicento, o di un periodo ancora 
più esteso, trovando in concreto un comune de- 
nominatore, sul piano dello «stile» e su quello del- 
la «cultura», a fatti di natura assolutamente non 
omogenea, come per es. l’opera del Caravaggio e 
del Bernini, di Rubens e Vermeer, di Poussin, 
Rembrandt e Velazquez. Del resto, anche se l’im- 
presa dovesse avere esito positivo, rimarrebbero 
seri dubbi sulla utilità dei risultati Come è stato 
osservato da più parti, il termine può uscire dal- 
l’attuale ambiguità di significato solo qualora si 
accetti di restringerne l'ambito di riferimento ri- 
tornando a quello che fu il primitivo campo di ap- 
plicazione da parte del Milizia e degli altri teorici 
neoclassici, naturalmente senza mantenere l’origi- 
nario valore polemico e negativo. 

Le critiche del Milizia e degli scrittori neoclassici 
non intendevano, in effetti, colpire l’arte del Sei- 
cento in generale, ma in particolare le opere del 
Bernini, del Borromini, di Pietro da Cortona, de- 
finite «peste del gusto; peste che ha appestato 
gran numero di artisti». Tali critiche individuava- 
no acutamente in un preciso ambito culturale e in 
un preciso momento dell’arte romana del Seicen- 
to il punto di partenza di una corrente di gusto 
che si era poi nel corso del secolo affermata in al- 
tri centri italiani ed europei, diffondendosi sulle 
tracce della penetrazione dei gesuiti fino all’Ame- 
rica centrale e meridionale e perdurando, con in- 
numerevoli trasformazioni e adattamenti, fino al 
momento della reazione neoclassica. 

A partire dalla fine del terzo decennio del sec. 
xviI, opere come la Santa Bibiana o il San Longi- 
no, il baldacchino, il colonnato, la cattedra di San 
Pietro e le fontane del Bernini, come San Carlo al- 
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1 Chiesa di Santa Maria della Pace a 
Roma (1050-57) di Pietro da 
Cortona. 

2 Interno della cupola di San 
Lorenzo a Torino (1668-80) di G. 
Guarini. 

3 Trionfo della Divina 
Provvidenza» (1633-39): affresco di 
Pietro da Cortona net salone ci 
Palazzo Barberini a Roma. 

4 Particolare della facciata della 
chiesa di Santa Croce a Lecce. 

S La Cattedra di San Pietro (1657) di 
Ci. Bernini. Città del Vaticano, San 
Pietro, 


6 «Assunzione di Maria» (1718-25) di 
EQ. Asam: gruppo scultoreo. Rohr, 
Klosterkirche. 


7 Particolare del « Retablo» (1693-96) 
di J.B. Churriguera. Salamanca, San 
Esteban. 

8 «Trionfo romano» (1629-30): olio 
su tela, cn 86,8x163,9 cli P.P. 
Rubens. Londra, National Gallery. 


9 Particolare della decorazione di A. 
Raggi e aiuti nella volta della chiesa 
del Gesù a Roma affrescata (1672-83) 
dal Baciccio. 

10 Particolare dell'interno della 
Cappella di Santa Maria del Rosario a 
Puebla (Messico). 
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le Quattro Fontane o SanlIvo alla Sapienza del 
Borromini, la facciata di Santa Maria della Pace o 
l'affresco nella volta del salone di Palazzo Barbe- 
rini di Pietro da Cortona, segnarono una svolta 
decisiva nel gusto e nella cultura artistica della 
Roma del Seicento, con l'abbandono dell'idea ri- 
nascimentale dell’arte come rappresentazione e 
imitazione della realtà in un rigoroso sistema di 
rapporti proporzionali e armonici e con il contem- 
poranco alfermarsi di un nuovo rapporto di natu- 
ra emozionale con lo spettatore, mirando gli artisti 
principalmente a commuovere e persuadere me- 
diante le risorse di una immaginazione che sem- 
bra non conoscere limiti, l’eloquenza e l'estrema 
acutezza realistica e sensoriale delle immagini, i 
più complessi e spettacolari effetti scenografici, 
l'interazione fra tutte le arti, la nuova concezione 
dello spazio, della natura e del rinnovato rapporto 
tra essi e l'uomo. Elementi che sono già presenti 
nelle più signilicative esperienze dei primi decenni 
del secolo e che divengono poi caratterizzanti del- 
la produzione artistica del Seicento, nonostante la 
presenza in essa di aspetti molto vari e non di rado 
divergenti. Un importante precedente rispetto al- 
le creazioni del Bernini, di Pietro da Cortona e dei 
loro seguaci è rappresentato dall'opera di P.P. Ru- 
bens. che soggiornò a Roma per brevi periodi du- 
rante il primo decennio del Seicento e i cui dipin- 
ti, sia quelli eseguiti in Italia, sia quelli successivi al 
ritorno in patria, rivelano una straordinaria conso- 
nanza con le forme esuberanti, l'esaltazione delle 
passioni e dei sentimenti e la ricchezza delle in- 
venzioni allegorico-celebrative del barocco roma- 
no: una consonanza in gran parte spiegabile con il 
riferimento ai medesimi modelli e in particolare 
alla pittura veneta del Cinquecento. 

Accanto al naturalismo di discendenza caravag- 
gesca e all’«ideale classico» dei seguaci di Anni- 
bale Carracci, del Domenichino e di Poussin — in 
un rapporto talora di polemica contrapposizione, 
ma più frequentemente in un intrecciarsi di scam- 
bi e contaminazioni — la nuova corrente di gusto, 
che si può definire b., si impose rapidamente ve- 
nendo incontro, nelle sue forme più opulente e 
fastose, alle esigenze di prestigio e di ostentazione 
della società aristocratica del tempo e soprattutto 
agli ideali spirituali e temporali della corte papale. 
Più che in singole opere di pittura o di scultura, i ca- 
ratteri più significativi del b. romano si colgono nel- 
la tendenza alla fusione delle diverse forme artisti- 
che nella definizione di nuove strutture spaziali, 
nelle opere architettoniche e principalmente nelle 
sistemazioni urbanistiche che crearono una imma- 
gine unitaria della città. Dal colonnato di San Pie- 
tro alle piazze Navona, del Popolo, di Spagna, di 
Santa Maria Maggiore, di Trevi, ai complessi del 
Laterano e del Quirinale, a infiniti altri ambienti 
urbani, in una mirabile sequenza e scenografica 
connessione di organismi monumentali e assi viari, 
il volto di Roma barocca fu creazione di un folto 
gruppo di artisti, tra i quali, accanto ai maggiori già 
ricordati, furono C. Rainaldi, C. Fontana, l'Algardi, 
padre A. Pozzo, M. Longhi il Giovane, A. Galilei, 
F. Fuga. A. Specchi, F. De Sanctis, N. Salvi, F. Ra- 
guzzini. Il prestigio della «città eterna» — l’unica 


città italiana che mantenne un ruolo di capitale a li- 
vello europeo nella generale crisi che incombeva 
sull'Italia — e la stessa politica culturale del papato 
contribuirono alla rapida e vastissima diffusione del 
b. in Italia e in tutta Europa — dalla Polonia alla 
Boemia e dall’Austria e dalla Germania meridio- 
nale alla penisola Iberica — fino all'America Latina. 
Il primato culturale italiano nell'Europa del primo 
Seicento investì i più diversi campi della cultura, dal 
teatro alla musica, dalla poesia alla scienza, oltre 
che, in particolare, quello delle arti visive. A diffon- 
dersi fu soprattutto la nuova concezione di uno spa- 
zio creato dinamicamente dal flettersi delle mura- 
ture in un gioco alterno di sporgenze e rientranze, 
ora contratto ora illusionisticamente dilatato, nel 
quale si annulla l’antitesi di «interno» e di «ester- 
no». Accanto alla nuova concezione spaziale si dif- 
fuse il ricchissimo repertorio decorativo degli artisti 
romani, inscindibilmente legato all'architettura ne- 
gli stucchi, negli affreschi, negli intagli e negli intar- 
si, ma applicato anche ai mobili, ai tessuti, alle ore- 
ficerie, agli apparati di feste e alle scenografie, 


Si vedano anche, nell'appendice «Montuynenti e 
complessi monumentali», le schede: San Pietro, 
Noto. 


Baroncelli Niccolò (Firenze, ? - Ferrara 1453) 
scultore e medaglista italiano. Allievo (secondo il 
Vasari) del Brunelleschi, fu attivo a Padova e a 
Ferrara, dove eseguì il cavallo del monumento di 
Niccolò in e la statua di Borso d'Este, ambedue 
distrutte nel 1796, nonché il Crocifisso fra la Ma- 
donna e san Giovanni, in bronzo (Duomo), di evi- 
dente influenza donatelliana. 

Baronzio Giovanni (Rimini, notizie 1345-62) pit- 
tore italiano. A questo artista, di cui rimane sol- 
tanto un’opera datata e firmata (polittico con la 
Madonna, santi e storie della vita di Cristo, 1345, 
Urbino, Gall. Naz. delle Marche) si attribuiva un 
tempo quasi tutta la produzione nota della scuola 
riminese. Gli studi critici recenti hanno invece 
non solo fortemente ridotto il catalogo di B. a fa- 
vore di altri artisti, soprattutto del suo omonimo 
Giovanni da Rimini con cui era stato in preceden- 
za identificato, ma lo hanno collocato nella fase 
conclusiva, anziché al culmine, della Scuola di Ri- 
mini. Tra le poche attribuzioni che gli sono rima- 
ste, il polittico della chiesa di San Francesco a 
Mercatello con la Madonna in trono e santi. 
Barovier (Murano, secc. xii-xvn) famiglia di 
maestri vetrai veneziani, la più nota e una delle 
più antiche. L'attività dei B., che si sviluppò so- 
prattutto nel Quattrocento, si estese a tutte le tec- 
niche del vetro, da quello a smalto a quello colo- 
rato e alle vetrate dipinte. Il più celebre fra i B. è 
ANGELO (notizie dal 1424 - m. 1461), cui è attribui- 
ta l'invenzione del vetro cristallino, trasparente 
perché privo delle impurità dovute alla soda. 
Barozzi Jacopo + Vignola. 

Barr Alfred Hamilton Jr. (Detroit, Michigan, 
1902 - Salisbury, Connecticut, 1981) storico e cri- 
tico d’arte statunitense. Nel 1927 tenne al Welle- 
sley College il primo corso di arte moderna in una 
università americana, introducendo l’insegna- 
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mento di fotografia, cinema e industrial design ac- 
canto a quello di pittura, scultura e architettura. 
Direttore dal 1929 al 1943 del nuovo Mus. of 
Mod. Art di New York (e direttore delle collezio- 
ni dal 1947 al 1967), vi adottò i medesimi principi 
d'integrazione tra arti «belle» e «applicate» che 
fecero del Moma il primo museo pluridipartimen- 
tale di arti contemporanee. Tra le numerose mo- 
stre da lui organizzate, di fondamentale impor- 
tanza quelle su Matisse (1931) e Picasso (1939), e 
le esposizioni del 1936 Cubismo e arte astratta e 
Arte fantastica, dada, surrealismo. 

Barra Didier + Monsù, Desiderio. 

Barragan Luis (Guadalajara 1902 - Città del 
Messico 1988) architetto messicano. Ammiratore 
dell’architettura araba e moresca i cui temi ripro- 
pose fin dalle prime opere, fu profondamente in- 
fluenzato dal Movimento moderno e in particola- 
re da Le Corbusier. Nelle sue opere è evidente 
l’originale sintesi tra forme e materiali dell’archi- 
tettura autoctona e suggestioni delle avanguardie 
europee. Elementi cardine della sua progettazio- 
ne sono l'uso combinato della vegetazione, del- 
l’acqua, di forme e volumi semplici e, nel periodo 
più tardo, del colore come strumento di esaltazio- 
ne delle forme e della composizione. Tra le sue 
realizzazioni: la sua casa-laboratorio (1947-48), i 
giardini del Pedregal da San Angel (1945-52), la 
cappella della Madres Capuchinas Sacramenta- 
rias (1952-55), tutte a Città del Messico: le cinque 
torri della Ciudad Satélite (con M. Goeritz e C. 
Reyes, 1957) lungo l’autostrada Messico-Guerre- 
taro: e ancora nella capitale, il piano generale del 
quartiere residenziale Arboledas (1957-61), il com- 
plesso periferico Los Clubes (1963-69), la fattoria 
di San Crist6bal (1968) e la casa Gilardi (1972-80). 
Barry Charles (Londra 1795-1860) architetto in- 
glese. Fu tra i principali esponenti dell’eclettismo 
vittoriano e in particolare del «revival gotico» 
(chiese di Saint Matthew a Manchester, 1822-25; 
di Saint Peter a Brighton, 1825-26; di Saint Peter a 
Londra, 183(0)-32). Predilesse invece forme rina- 
scimentali nei palazzi e negli edifici pubblici come 
l’Athenaeum a Manchester, 1837-39; il Traveller's 
Club, 1829-31, e il Reform Club 1837-41, a Lon- 
dra. Nel 1836, con la collaborazione di A.W. Pu- 
gin, iniziò a Londra la ricostruzione del Palazzo 
del Parlamento presso Westminster, d'impianto 
sostanzialmente classico, ma dove appare un uso 
sapiente del cosiddetto «gotico perpendicolare». 
Dopo la sua morte il lavoro fu proseguito dal fi- 
glio EDWARD MibbLETON (Londra 1830-8()), auto- 
re, a sua volta, di importanti realizzazioni: a Lon- 
dra il Covent Garden Theatre (1859-60) e nuove 
ali della National Gallery; a Cambridge, edifici 
aggiunti al Fitzwilliam Museum. 

Barry James (Cork 1741 - Londra 1806) pittore, 
incisore, teorico irlandese. Studiò a Dublino, dove 
le sue prime opere suscitarono l'interesse e l’am- 
mirazione di E. Burke inducendolo a finanziare il 
viaggio di studio dell’artista a Parigi e poi in Italia 
(1766-71). A Roma entrò nella cerchia di A.R. 
Mengs, J.J. Winckelmann e G. Hamilton. In se- 
guito, stabilitosi a Londra, B. entrò nella Royal 
Academy (1773) e nel 1784 fu nominato professo- 


re di pittura: ma nel 1799 ne venne espulso, in se- 
guito a violenti contrasti artistici e ideologici con 
altri influenti accademici. Fu tra i protagonisti del 
rinnovamento in Gran Bretagna della pittura di 
soggetto storico e allegorico (sei vaste tele illu- 
stranti // progresso della Cultura e della Conoscen- 
za per il salone delle conferenze della Royal So- 
ciety of Arts di Londra; numerosi ritratti di perso- 
naggi rappresentati come eroi dell'antichità). 
Barry Robert + concettuale, arte. 

Barthélemy d’Eyck + Maestro dell’ Annuncia- 
zione di Aix. 

Bartning Otto (Karlsruhe 1883 - Darmstadt 1959) 
architetto tedesco. Legato al primo espressioni- 
smo tedesco, ne introdusse i temi e il linguaggio 
nei suoi edifici religiosi, dove il recupero del goti- 
co si accompagna alla ricerca di una nuova orga- 
nizzazione tipologica: chiesa protestante in ac- 
ciaio all'Esposizione Pressa (1928) a Colonia; 
chiesa della Resurrezione (1930) a Essen. Pro- 
gettò, con W. Gropius e altri, il quartiere Sie- 
mensstadt (1930) a Berlino, e coordinò il quartie- 
re internazionale del Hansaviertel per l’Interbau 
di Berlino del 1957. 

Bartoli Andrea de + Andrea de’ Bartoli. 
Bartolini Lorenzo (Prato 1777 - Firenze 1850) 
scultore italiano. A Parigi (1799-1808) frequentò 
lo studio di J.-L. David dove ebbe a condiscepolo 
J.-A.-D. Ingres, col quale condivise l'ammirazione 
per l’arte italiana del Quattrocento. Tornato in 
Italia, riecheggiò ì grandi modelli toscani in opere 
come la Carità educatrice (1824, Firenze, Gall. 
d'Arte Mod.) che vede fusi elementi quattrocen- 
teschi (Verrocchio, Donatello) e moduli canovia- 
ni. Stabilitosi a Firenze, dal 1839 vi insegnò al- 
l’Accademia e qui eseguì le sue opere più celebri 
quali La fiducia in Dio (1835, Milano, Mus. Poldi 
Pezzoli), la tomba della contessa Sofia Zamojska 
(Firenze, Santa Croce) e Astianatte (gesso, 1841- 
49, Milano, Mus. Poldi Pezzoli). In queste opere, 
pur non rinunciando a mutuare elementi formali 
da celebri esempi del passato, mirò ad «approssi- 
marsi alla inarrivabile natura», in contrasto con 
l’idealismo imperante. 

Bartolini Luigi (Cupramontana, Ancona, 1892 - 
Roma 1963) incisore e scrittore italiano. Studiò 
all'Accademia di belle arti di Roma. Iniziò a inci- 
dere all’acquaforte nel 1914, periodo al quale ri- 
salgono anche i primi versi che, da allora in poi, 
avrebbero accompagnato la sua opera grafica. 
Dopo la parentesi bellica, tornato nelle Marche, 
riprese a incidere e a scrivere (Macerata, panora- 
ma, 1921: La finestra del solitario, 1925: Ragazza 
alla finestra, 1929), dedicandosi nel frattempo allo 
studio delle stampe di Rembrandt, Gova. Fattori 
e Signorini. B. ha saputo fare dell’acquaforte un 
mezzo autonomo di espressione poetica, alter- 
nando un modo di incidere fondato sulla linea pu- 
ra, a tratteggio leggero, che tende a indagare sulla 
luce, a un altro, in cui il tratteggio si accentua in 
una sorta di furore che annerisce il foglio e trova 
intonazioni quasi espressioniste. 

Bartolini Ubaldo + anacronisti. 

Bartolino da Novara (attivo tra la seconda metà 
del sec. xiv e l’inizio del xv) architetto italiano. 


Bartolo di Fredi 


Documentato dal 1368, operò al servizio degli 
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vengono da Leonardo con un gusto affine a quel- 


Estensi, dei Visconti e dei Gonzaga. Su incarico 
del duca Niccolò Il avviò nel 1385 la ricostruzione 
del castello estense di Ferrara, elaborando in l'or- 
me compatte e unitarie il tipo della grande resi- 
denza fortil'icata d'estrazione lombarda, ulterior- 
mente sviluppata a Mantova con la costruzione 
del castello di San Giorgio, iniziato nel 1395 per 
Francesco 1 Gonzaga. Chiamato a Milano da 
Gian Galeazzo Visconti (1400), fu attivo alla Cer- 
tosa di Pavia e a Finale Ligure. Tra gli edifici che 
gli vengono attribuiti su basi stilistiche vanno ri- 
cordate le chiese di San Lorenzo a Mortara, di 
San Pietro Martire e San Francesco a Vigevano, 
di Santa Maria delle Grazie a Mantova. 

Bartolo di Fredi (Siena 1330 ca - 1410) pittore 
italiano. Attivo a Siena (1367, pala con l’Adora- 
zione dei Magi per il Duomo, ora alla Pin. Naz.), a 
San Gimignano (affreschi con Storie bibliche, 
1367, Collegiata: ciclo dedicato alla Vita della Ver- 
gine, chiesa di Sant'Agostino), a Volterra (1377- 
80, frammenti di affreschi nel coro del Duomo) e 
a Montalcino (1382-88, pala con l’/ncoronazione 
della Vergine per la chiesa di San Francesco, ora 
divisa tra il Mus. Civ. di Montalcino e la Pin. Naz. 
di Siena), interpretò con gusto arcaizzante la le- 
zione dei maestri senesi del primo Trecento, in 
particolare S. Martini e i Lorenzetti. Alla pala 
d'altare di A. Lorenzetti (1342) si ispirò per una 
Presentazione al tempio, oggi al Louvre, dove ap- 
pare però evidente il suo sostanziale disinteresse 
per la rappresentazione dello spazio. Rivestì un 
ruolo primario negli sviluppi della pittura senese 
nella seconda metà del Trecento. 

Bartolomé de Cardenas — Bermejo. 
Bartolomeo, Fra’ B. della Porta detto (Firenze 
1473-1517) pittore italiano. Allievo di C. Rosselli, 
nelle prime opere attribuitegli (Sacre Famiglie di 
Roma, Gall. Borghese; Los Angeles, County 
Mus.; Monaco, Alte Pin.) media gli stimoli che gli 


Fra’ Bartolomeo 


«Apparizione della Vergine a san Bernardo» (1507): olio su 
tavola, cr 220) X213. Firenze, Gallerie dell'Accademia. 


lo di Lorenzo di Credi e del Ghirlandaio. Nel 
1497 dipinge l'Annunciazione per il Duomo di 
Volterra. Prolondamente colpito dalle idee pro- 
fessate dal Savonarola (di cui esegue un pregevo- 
le Ritratto, 1498 ca, Firenze, Mus. di San Marco), 
ne diventa un convinto seguace, tanto da abban- 
donare la pittura per farsi monaco domenicano 
(interrompe per questa svolta, nel 1499, l'affresco 
del Giudizio Universale in Santa Maria Novella a 
Firenze, completato dall'amico e socio M. Alber- 
tinelli). Riprende a dipingere dopo il noviziato, 
dedicandosi a un tipo di pittura devozionale al 
servizio del suo ordine e degli ideali del Savona- 
rola per un'arte sacra semplice ed eloquente, so- 
lenne e composta. Oltre che nel convento di San 
Marco, dipinge pale d'altare (Apparizione della 
Vergine a san Bernardo, 1507, Firenze, Gall. del- 
lAcc.; Eterno con le sante Caterina e Maddalena, 
1508, Lucca, Pin. Naz.; Madonna in trono e santi, 
1509, Lucca, Duomo) e tavole destinate alla de- 
vozione privata. Già influenzato nella sua prece- 
dente attività dagli esempi di Filippino Lippi e so- 
prattutto dalla classica compostezza del Perugino, 
ora Fra B. aggiorna la sua pittura sugli esempi di 
Leonardo e dei dipinti fiorentini di Raffaello, 
proponendo una sintesi fra i linguaggi dei due 
maestri: lo Sposalizio di santa Caterina (1512, Fi- 
renze, Gall. Palatina di Palazzo Pitti) risente con 
evidenza dello sfumato leonardesco e soprattutto 
della Madonna del Baldacchino di Raffaello nel- 
l'equilibrio e nella contenuta monumentalità del- 
la composizione. Il sodalizio con M. Albertinelli si 
rinnova tra il 1509 e il 1513. Un viaggio a Venezia 
nel 1508 e un soggiorno a Roma nel 1514 forni- 
scono nuovi aggiornamenti alla sua esperienza su- 
gli esempi da un lato del cromatismo veneto, dal- 
l’altro della grandiosità della volta della Cappella 
Sistina di Michelangelo e delle Stanze Vaticane 
di Raffaello, che contribuiscono alla patetica ma- 
gniloquenza delle sue ultime opere (Madonna del- 
la Misericordia, 1515, Lucca, Pin. Naz.; Noli me tan- 
gere, 1517, Le Caldine, convento della Maddale- 
na). Bisogna infine ricordare la produzione, cospi- 
cua per numero e per qualità di disegni (delicatissi- 
mi paesaggi e studi preparatori per i suoi dipinti). 
Bartolomeo da Camogli B. Pellerano detto (at- 
tivo nel sec. xiv, notizie 1339-48) pittore italiano. 
Fu in rapporto con la cultura senese-avignonese, 
come denuncia la sua Madonna dell'umiltà (1346, 
Palermo, Gall. Regionale della Sicilia), un’opera 
destinata alla Cappella dei Genovesi nella chiesa 
di San Francesco a Palermo che introdusse preco- 
cemente lo stile tardogotico in Sicilia. 
Bartolomeo della Gatta Pietro d'Antonio Dei 
detto (Firenze 1448 - Arezzo 1502) pittore italia- 
no. Monaco camaldolese, svolse la sua attività 
nella Toscana orientale, tra Arezzo e Sansepol- 
cro. Punto focale della sua opera giovanile è lAs- 
sunta n San Domenico a Cortona (1475 ca). Al 
1479 risalgono due tavole con San Rocco (Arez- 
zo, Mus. di Arte Medievale e Mod.). Nel 1482 B. 
era a Roma, insieme a L. Signorelli, per dipingere 
nella Cappella Sistina Gli ultimi giorni di Mosè. 
Seguono, tra l’altro, la Madonna e santi (1486) e le 
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Stimmate di san Francesco (1486-87), entrambe a 
Castiglion Fiorentino (Collegiata e Pin.). Nella 
pittura di questo «genio eteroclito», sperimenta- 
tore nato, vengono fuse le diverse tendenze ed 
esperienze, dall’intenso naturalismo dell’ambien- 
te verrocchiesco fiorentino in cui egli si formò, al- 
la visione volumetrica e luministica di Piero della 
Francesca e del giovane Perugino. 

Bartolomeo di Giovanni (Firenze, ultimi due 
decenni del sec. xv) pittore italiano. Artista eclet- 
tico, dipinse sette pannelli della predella dell’A- 
dorazione dei Magi del Ghirlandaio (1488, Firen- 
ze, Ospedale degli Innocenti) e collaborò tra l’al- 
tro con il Botticelli realizzando i pannelli del cas- 
sone della Novella di Nastagio degli Onesti (1483 
ca, Madrid, Prado). 

Bartolomeo Veneto (notizie 1502-30) pittore ita- 
liano. Attivo nel Veneto e in Lombardia, si di- 
chiarò «mezo venizian e mezo cremonexe» (in 
una Madonna col Bambino del 1502, in coll. 
priv.): la fusione di due culture si riscontra infatti 
in tutte le sue opere, dalla Madonna dell’ Acc. 
Carrara di Bergamo alla Flora dello Stidelsches 
Kunstinst. di Francoforte, in cui di volta in volta si 
avvertono modi di Giovanni Bellini, di Cima da 
Conegliano e dei leonardeschi oltre che di J. De” 
Barbari e di A. Direr. Tale eclettismo fu risolto 
da B. in vivacità di tinte e sottile linearismo, e die- 
de luogo a una ritrattistica di alta qualità (Bernar- 
dino da Lesmo, Milano, Pin. Ambrosiana; Lodo- 
vico Martinengo, 1530, Londra, Nat. Gall.). 
Bartolozzi Francesco (Firenze 1728 ca - Lisbona 
1815) incisore italiano. Autore fecondissimo (sog- 
getti originali, copie da grandi maestri del passato, 
illustrazioni e frontespizi per libri), di tecnica sicu- 
ra e innovativa (specie nell’incisione puntinata o 
«a granito»), raggiunse fama internazionale e in- 
segnò alle accademie di Londra e Lisbona, da lui 
diretta dal 1802. 

Bartsch Adam von (Vienna 1757-1821) incisore 
e scrittore d’arte austriaco. Conservatore della 
raccolta di incisioni nella Hofbibliothek di Vien- 
na, che egli arricchì di numerosi fogli raccolti du- 
rante i suoi viaggi in Europa, compilò in francese, 
nei 21 volumi del Peintre graveur (1803-21), il ca- 
talogo delle incisioni dal Quattrocento al Seicen- 
to: un repertorio monumentale di estremo rigore 
filologico e tutt'oggi insostituibile. 

Baruffaldi Girolamo (Ferrara 1675-1755) lette- 
rato e scrittore d'arte italiano. Le sue opere stori- 
che, intese a illustrare le «glorie locali», si distin- 
guono, tra le numerosissime uscite in Italia nello 
stesso periodo, per quantità e correttezza di 
informazioni: Vite de’ pittori e scultori ferraresi 
(1697-1722, pubblicato postumo, 1844-46), Visita 
delle pitture della Terra di Cento (1754, in mano- 
scritto). 

Barye Antoine-Louis (Parigi 1796-1875) scultore 
francese. Figlio di un orafo, fu allievo dello sculto- 
re F.J. Bosio e del pittore A.-J. Gros. Cominciò a 
segnalarsi fin dal Salon del 1827 come scultore cli 
animali e soprattutto di scene di lotta fra animali 
(Leone che adunghia un serpente, 1833, Parigi, 
Louvre, e Leone in riposo, 1836). Fu soprattutto 
in opere come queste, di ispirazione tipicamente 


romantica, che B. seppe fondere la sua sensibilità 
naturalistica con le approfondite cognizioni ana- 
tomiche acquisite in anni di studio (fu un magi- 
strale disegnatore, specie di studi anatomici). 
Raggiunse la celebrità nel 1850 con il Centauro e 
Lapita (Parigi, Louvre) che inizia la serie di grup- 
pi e rilievi monumentali nei quali B. riprese temi e 
moduli della scultura greca. Tra le opere, molti 
monumenti pubblici, tra i quali il Leone (1836) 
della Colonna del 4 luglio e i quattro gruppi in 
pietra (1853) del portico del Carrousel, ambedue 
a Parigi. 

Barzaghi Francesco (Milano 1839-92) scultore 
italiano. Studiò a Brera, dove ebbe compagni G. 
Strazza e V. Vela (del cui verismo risentì parzial- 
mente). Per il Duomo di Milano scolpì le statue 
dei santi //ario, Venceslao (1865) e Adelaide, di 
impostazione accademica. Nel gusto celebrativo 
postrisorgimentale, realizzò a Milano statue e 
gruppi monumentali tra cui il Manzoni di piazza 
San Fedele, il Verdi nell'atrio del Teatro alla Sca- 
la e il Napoleone tri al parco Sempione. Le sue fi- 
gure, di elegante stilizzazione accademica, non 
escludono particolari veristi di contrasto. Largo 
successo ottennero i suoi nudi femminili (Prima- 
vera fiorita e Frine, 1867, Milano, Gall. d'Arte 
Mod.), di levigata e molle sensualità. 

Basaiti Marco (Venezia, notizie 1496-1530) pitto- 
re italiano. Educatosi nell'ambiente di Alvise Vi- 
varini, assimilò i modi della pittura di Antonello e 
di Giovanni Bellini, accostandosi solo in parte a 
quella di Giorgione. Il suo legame con la tradizio- 
ne tardoquattrocentesca, avvertibile nel rigore 
formale e nella rigidità delle composizioni (Santi: 
Cristo morto, Venezia, Gall. dell’Acc.) si attenua 
nelle opere più tarde, in cui la luce e il colore de- 
terminano piani più addolciti e ritmi compositivi 
più larghi (Vocazione dei figli di Zebedeo, 1510, 
Venezia, Gall. dell’Acc.; Redentore, 1517, e Ri- 
tratto d'uomo, 1521, entrambi a Bergamo, Acc. 
Carrara). 

Basaldella Afro + Afro. 

Basaldella Dino (Udine 1909-77) scultore italia- 
no. Figlio del pittore decoratore Leo e fratello 
maggiore dello scultore Mirko e del pittore Afro, 
partecipò con loro alla Scuola friulana d’avan- 
guardia (Udine 1928). A Roma nel 1930. fu im- 
pressionato dalla scultura etrusca, le cui sugge- 
stioni segnarono l’arcaismo della sua prima pro- 
duzione, passata in seguito da un gusto narrativo 
d'impronta neoellenistica (Lo squalo, 1935, Udi- 
ne, Gall. d'Arte Mod. e Pescatore di anguille, 
1935, Roma, Gall. Naz. d'Arte Mod.) a una sorta 
d’impressionismo atmosferico (San Sebastiano, 
1940), Roma, Gall. Naz. d'Arte Mod.). Dalla fine 
degli anni Cinquanta la sua plastica volge a figu- 
re totemiche di derivazione cubista. realizzate 
con materiali ferrosi di recupero. nelle quali si 
avvertono suggestioni mitico-eroiche e allusioni 
ai valori primordiali della grezza materia impie- 
gata (E/ partidor, 1964, Udine, Gall. d'Arte 
Mod.). 

Basaldella Mirko + Mirko. 

basamento nella + colonna è sinonimo di base, 
ma indica anche la parte inferiore di un edificio, in 
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particolare della facciata, tra il terreno e il primo 
ordine di finestre, che spesso si differenzia nel ti- 
po di muratura. E definito anche zoccolo. 
Baschenis Evaristo (Bergamo 1617-77) pittore 
italiano. Sacerdote (da cui il soprannome di Prete 
Evaristo, o Prevarisco), trascorse la sua vita a Ber- 
gamo, anche se è quasi certo un suo viaggio a Ve- 
nezia nel 1647. Trai pittori coevi frequentò il Bor- 
gognone e forse fu in contatto con Monsù Ber- 
nardo e P.A. Barbieri. La sua produzione più no- 
ta è quella dedicata agli strumenti musicali a cor- 
da (mandolini, liuti, chitarre, spinette ecc.), per la 
quale furono fonti di ispirazione le tarsie, la trat- 
tatistica prospettica e i contatti con l’ambiente 
musicale e l'artigianato strumentistico coevo. B. si 
rifaceva a modelli nordici e spagnoli, negandone 
però il carattere moralistico per puntare sulla 0g- 
gettività della visione e l'assoluto rigore prospetti- 
co-formale, con esiti di una spazialità Immota e 
quasi matematica. Il suo stile evolve da forme ele- 
mentari e semplificate (Milano, Coll. Polli) a com- 
posizioni complesse e ricche cromaticamente (To- 
rino, Gall. Sabauda). Nel Trittico Agliardi (Berga- 
mo, coll. priv.) alla natura morta unisce anche il 
ritratto. Fu anche pittore di interni di cucina e di 
nature morte con cacciagione (Milano, Brera). 
Complesso è il problema della produzione di bot- 
tega: B., infatti, eseguì egli stesso repliche e va- 
rianti di sue opere (Bergamo, Coll. Finardi; Tori- 
no, Gall. Sabauda) e, più spesso, fu imitato da ar- 
tisti come B. Bettera, come il Maestro B.B. e altri 
ancora, per far fronte alle richieste di un fiorente 
mercato. 

base + colonna. 

Baselitz Georg, pseudonimo di G. Kern (Deut- 
schbaselitz, Sassonia, 1938) pittore tedesco. Si è 
imposto negli anni Sessanta come protagonista di 
spicco del neoespressionismo per la crudezza del- 
la sua pittura, programmaticamente enunciata in 
due manifesti ispirati ad A. Artaud — Pandemo- 
niton 1 e 11 (1961 e 1962). Il suo dipinto The Great 
Piss-up (1962-63, Colonia, Mus. Ludwig), denun- 
ciato per oscenità nell'esposizione berlinese del 
1963, inaugura la simbiosi eversiva di soggetto e 


Evaristo Baschenis 

«Natura morta con strumenti 
musicali»: olio su tela, cm 115 X160. 
Bergamo, Accademia Carrara, 


linguaggio che caratterizza tutta la sua produzio- 
ne, dalla rappresentazione dei tipi umani (1 ribelli, 
gli eroi ecc.) al tema delle figure capovolte, pre- 
sente nella sua opera dal 1969, un artificio teso a 
scindere la pittura dalla raffigurazione (E/ke, 
1976, Forth Worth, Texas, Mod. Art Mus.). In- 
fluenzata dai diversi espressionismi, dall'art brut e 
dagli esiti dell’informale, caratterizzata da segni 
irruenti e gamme terragne, pervasa da una forte 
tensione emotiva e dissolutoria, la pittura di B. 
esprime una violenza gestuale e una matericità 
bruta che ricorrono anche nell’incisione e, dal 
1979, nella scultura, prevalentemente lignea, dai 
tratti neoprimitivisti. 

Basile Ernesto (Palermo 1857-1932) architetto 
italiano. Laureatosi all’Università di Palermo, si 
dedicò allo studio dell’architettura siciliana, ara- 
bo-normanna e rinascimentale, maturando l’edu- 
cazione storicistica dalla quale derivarono le sue 
prime opere: il progetto per il Palazzo di Monte- 
citorio, il monumento ossario di Calatafimi 
(1885), gli edifici per l’Esposizione nazionale di 
Palermo (1891). Dal manierismo eclettico di que- 
ste realizzazioni B. giunse più tardi, con le ville 
Igea e Paternò di Palermo (1898), a un linguaggio 
più autonomo che segna la sua personale adesio- 
ne ai modi dell'art nouveau. Appartengono a 
questa fase le sue opere più significative: il padi- 
glione per l’Esposizione siciliana a Palermo 
(1901), l'arredamento del Catfè Ferraglia a Ro- 
ma (1901), i villini Monroy (1903), Basile (1904) e 
Fassini (1906), la Villa Dellella (1909), tutti a Pa- 
lermo, dove la volumetria e la decorazione (di gu- 
sto floreale) si fondono con felice equilibrio, dan- 
do luogo agli esempi più notevoli e sicuri del li- 
berty architettonico italiano. 

Basile Giovanni Battista Filippo (Palermo 1825- 
91) architetto italiano. Studioso del patrimonio 
monumentale dell’isola, che illustrò in numerose 
pubblicazioni, fu direttore della Scuola di archi- 
tettura di Palermo. E autore del progetto per il 
Teatro Massimo di Palermo (dal 1875, completa- 
to dal figlio Ernesto), significativo esempio di 
eclettismo classicheggiante. A lui si devono anche 
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i progetti per i cimiteri di Monreale e Mistretta e 
alcune ville a Palermo. 

basilica edificio dell’architettura romana destina- 
to adattività pubbliche e, in epoca cristiana, chie- 
sa di grandi dimensioni. La b.romana (che poteva 
essere sede di tribunale o mercato coperto) aveva 
in genere la forma di una vasta aula rettangolare, 
divisa da file di colonne o di pilastri in navate lon- 
gitudinali, sormontate da gallerie con uno spazio 
coperto da volte in coementa o da tetti lignei; la 
parete di fondo si sviluppava in un’ + abside se- 
micircolare o rettangolare (esedra), nella quale 
veniva collocato il trono dell’imperatore o il seg- 
gio del magistrato su alto basamento (tribuna!) 
AI modello romano si ispirò dall'inizio del sec. 1v 
la b. cristiana, destinata a ospitare la comunità dei 
fedeli nel corso delle cerimonie religiose. Costi- 
tuito da un vasto ambiente di forma rettangolare 
coperto da un tetto in legno, l’edificio era interna- 
mente diviso da colonne in una navata centrale 
(che riceveva luce dai finestroni del + claristorio) 
e in due o quattro navate laterali di altezza decre- 
scente; orientata con l'ingresso su uno dei lati bre- 
vi (in genere a ovest), la sala culminava a est, oltre 
l’altare, in un'abside destinata ad accogliere la cat- 
tedra del vescovo e le panche per i celebranti. A 
volte la b. era preceduta da un + nartece o da un 
+ quadriportico ed era affiancata, all'altezza del- 
l'abside, da due + pastoforia. Nel corso del tem- 
po il tipo basilicale, planimetricamente semplice, 
subì in Occidente elaborazioni continue, sia nel- 
l'articolazione dello spazio interno (comparsa del 
—+ transetto, inserimento della + cripta e soprae- 
levazione del + presbiterio, sviluppo della crocie- 
ra, introduzione di + pilastri cruciformi e di pila- 
stri a fascio per sostenere le volte in muratura, 
progressiva frammentazione e verticalizzazione 
dello spazio) sia nell’organizzazione dell’involu- 
cro esterno (comparsa di torri campanarie e sca- 
larie, sviluppo del + tiburio e della cupola sopra 
la crociera, cappelle lungo i lati delle navate e 
l'abside), assumendo caratteri di straordinaria 
monumentalità e complessità soprattutto in età 
romanica e gotica. 
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Basoli Antonio (Bologna 1774-1848) scenografo 
italiano. Influenzato dalla scenografia del Sanqui- 
rico, ne sviluppò originalmente gli elementi di ca- 
rattere decorativo: moltiplicò gli effetti luministici 
sottolineando colori, forme e movimento dello 
spettacolo. Pubblicò anche due libri di disegni, le 
Vedute pittoresche di Bologna e le Porte della città 
di Bologna. 

Basquiat Jean-Michel (New York 1960)-88) pitto- 
re statunitense. E stato protagonista, con K. Ha- 
ring, del graffitismo statunitense (+ graffiti art) e 
figura leggendaria, consacrata dal film di J. Sch- 
nabel (1996), della cultura underground 
newyorkese degli anni Ottanta. Nato da padre 
haitiano e madre portoricana, ha esordito a New 
York con una serie di graffiti su muro siglati Samo 
(Same Old Shit). Dai primi anni Ottanta ha ab- 
bandonato l’uso di supporti variegati — per lo più 
materiali di scarto — per passare all'intervento su 
tela, sollecitato sia dall'esposizione delle sue ope- 
re in gallerie d’arte sia dalla collaborazione con 
A. Warhol e F. Clemente (dal 1984). L’assem- 
blaggio ironico di simboli della cultura di massa, 
pittogrammi grotteschi, immagini infantili e pri- 
mordiali nella loro essenzialità, riferimenti alla 
mitologia del Jazz (Senza titolo, 1982, coll. priv.), 
unito all’immediatezza iconoclasta del gesto pit- 
torico e a una sintassi frammentaria e discontinua, 
produce un singolare intreccio tra moderna cultu- 
ra artistica americana e citazioni dell'immaginario 
multietnico, sofisticatezza e primitivismo. 

Bassa Ferrer (Manresa 1285 ca - Barcellona 
1348) pittore e miniatore catalano. Documentato 
dal 1321, svolse la sua attività prevalentemente al- 
la corte di Alfonso Iv e di Pietro I d'Aragona. Le 
uniche opere certe sono il Libro d'ore di Maria di 
Navarra (1339-42 ca, Venezia, Biblioteca Marcia- 
na) e il ciclo di affreschi della Cappella di San Mi- 
chele nel monastero di Pedralbes (Barcellona), 
eseguito fra il 1343 e il 1346 ca: vi si riscontrano di- 
rette ascendenze dalla cultura senese, probabil- 
mente studiata nel corso di un viaggio in Italia ne- 
gli anni Venti e sugli affreschi del Palazzo dei Pa- 
pi ad Avignone. Strette sono soprattutto le analo- 


Pianta della Basilica di Sant Ambrogio (secc. x1-x11) a Milano: 1 abside, 2 presbiterio e cripta, 3 altare con ciborio, 4 navata 


centrale, 5 quadriportico. 
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gie con i Lorenzetti, di cui egli accentua, con viva- 
ce naturalismo. i caratteri fisionomici e decorativi. 
A capo di una grossa bottega, negli ultimi anni 
collaborò strettamente con il l'iglio ARNAU, cui è ri- 
conosciuto un ruolo notevole nel ciclo di Pedral- 
bes e in altri dipinti del B. 

Bassano centro di produzione di maioliche in cui 
manulatti sono documentati a partire dal sec. XVI 
con la famiglia Marinoni. Nei due secoli successi- 
vi furono attive le l'abbriche delle famiglie Manar- 
di. Moretti, Caffo e dei due romani Antonio e 
Bartolomeo Terchi. AI nome di Bassano è asso- 
ciato quello della manilattura ceramica di Le No- 
ve. di cui fu a capo. dal 1719, Giovan Battista An- 
tonibon; gli successe nel 1738 il più celebre figlio 
Pasquale, che compì i primi tentativi di produrre 
porcellana tra il 1750 e il 1752. Alla morte di que- 
stt (1773) la fabbrica prese vigore con Giovanni 
Maria Baccin, Francesco Parolin e, dal 1802, Gio- 
van Battista Baroni. Tra la vastissima produzione 
della manitattura, grande successo ebbero le l'or- 
me e le decorazioni neoclassiche realizzate da 
Dencndo Bosello e Giovanni Marcon; soggetti 
preferiti furono, tra gli altri, paesaggi di perletta 
costruzione prospettica, scene campestri, batta- 
glie, vedute di porto, illustrazioni dantesche e sce- 
ne mitologiche. 

Bassano Francesco il Giovane, F. Da Ponte det- 
to (Bassano del Grappa, Vicenza, 1549 - Venezia 
1592) pittore italiano. Figlio di Jacopo, ne divenne 
collaboratore dal 1580. Le sue prime opere rima- 
sero nell’ambito dell'attività paterna. Successiva- 
mente, pur continuando a dipingere quadri storici 
e pale d'altare nel solco paterno (Battaglie per la 
Sala del Maggior Consiglio in Palazzo Ducale a 
Venezia, 1582: Arresto di Cristo e Cristo spogliato, 
1582-84, Cremona, Mus. Civ.; Assunta, 1585-90, 
Roma, San Luigi dei Francesi), si dedicò soprat- 
tutto a soggetti biblico-pastorali, affollati di perso- 
naggi, spesso disperdendo la vena autenticamente 
popolare del padre in una sorta di «genere» affine 
per qualche verso all’analogo filone fiammingo. 
Sua qualità principale è un colorismo molto viva- 
ce e raffinato, che appare chiaramente nelle ope- 
re autografe. come l'Adorazione dei Magi della 
Gall. Borghese di Roma. 

Bassano Francesco il Vecchio, F. Da Ponte det- 
to (Bassano del Grappa, Vicenza, 1475/78 - 1539) 
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Vassoio da portata, dipinto da P. Antonibon (Le Nove, 
1750 ca); È cm 50x31 Coll. priv. 


pittore italiano. Padre di Jacopo, fu il capostipite 
di una celebre famiglia di pittori. Le sue opere più 
rappresentative (Madonna in trono tra san Pietro 
e san Paolo, Bassano, Mus. Civ.; Santa Giustina 
tra san Michele e san Giorgio, parrocchia di Sola- 
gna; Pentecoste, parrocchia di Oliero) denotano 
la ripresa provinciale di temi di B. Montagna, di 
Cima da Conegliano, della pittura veronese. 
Bassano Gerolamo, G. Da Ponte detto (Bassa- 
no del Grappa, Vicenza, 1566 - Venezia 1621) pit- 
tore italiano. Figlio di Jacopo, col quale collaborò 
in dipinti firmati da entrambi (Madonna in gloria 
con le sante Agata e Apollonia, 1580, Bassano, 
Mus. Civ.), si dedicò prevalentemente all’imita- 
zione di opere del padre, con una tavolozza lu- 
cente e oleosa. Tipica l'Adorazione dei pastori, fir- 
mata, del Mus. di Vienna. 

Bassano Jacopo. J. Da Ponte detto (Bassano del 
Grappa, Vicenza, 1510 ca - 1592) pittore italiano. 
Dal padre Francesco il Vecchio apprese la pratica 
artigianale di dipingere pale e costruire altari li- 
gnei. Lavorò quindi a Venezia nella bottega di 
Bonifacio de’ Pitati, ma già intorno al 1540) prese 
dimora stabile nella città natale dove trascorse il 
resto della vita, senza tuttavia allentare i contatti 
con gli ambienti artistici lagunari e divenendo an- 
zi uno dei protagonisti del rinnovamento della pit- 
tura veneta nella seconda metà del Cinquecento. 
Se le tele per la Sala dell’Udienza di Bassano 
(1535) e la Madonna del podestà Soranzo del 
Mus. Civ. di Bassano (1536-37) manifestano una 
più o meno stretta adesione ai modi di Bonifacio, 
altri dipinti del quarto decennio, dalla Cena di 
Emmaus di Cittadella al Cristo fra i dottori (1539, 
Oxford, Ashmolean Mus.), rivelano l'ampiezza di 
interessi del giovane artista, attratto dall'arte di 
Tiziano, che già s'era imposto come il dominatore 
della pittura veneta del tempo, ma anche pronto a 
cogliere suggestioni dall'opera del Lotto e del 
Pordenone. Nella Andata al calvario della Nat. 
Gall. di Londra (1545), nel Riposo durante la fuga 
in Egitto della Pin. Ambrosiana di Milano (1547 
ca) e nella Decollazione del Battista del Mus. di 
Copenaghen (1550), B. si orientò decisamente 
verso motivi propri della «maniera» tosco-roma- 
na e mantovana, adottando anche una grafia in- 
quieta e fluida (che denuncia lo studio delle «car- 
te» del Parmigianino) e complicate impalcature 
compositive senza rinunciare, nelle teste e negli 
inserti di animali, a straordinari brani di verità na- 
turale. L'esperienza manieristica fu probabilmen- 
te decisiva per la maturazione delle scelte croma- 
tiche dell'artista, accentuando la sua predilizione 
per le gamme fredde e cangianti che rompono la 
trama fusa e unitaria del tonalismo giorgionesco e 
tizianesco con una stesura spezzata e vibrante, an- 
ticipatrice per molti aspetti della pittura di tocco 
del Seicento non soltanto veneto ma europeo: // 
ricco Epulone (Cleveland, Mus. of Art), Adora- 
zione dei Magi (Vienna, Kunsthistorisches Mus.), 
Il Battista (1559, Bassano, Mus. Civ.), Crocifissio- 
ne (1562-63, Treviso, Mus. Civ.). A partire dal set- 
timo decennio, con Gli Israeliti dissetati dall'acqua 
miracolosa (Madrid, Prado) e il cosiddetto Prese- 
pe di san Giuseppe (1568, Bassano, Mus. Civ.), 
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sempre più numerosi diventano i dipinti nei quali 
il tema religioso si trasforma in assorta rappresen- 
tazione di temi agresti entro vasti paesaggi, fino 
alla creazione di vere e proprie «scene pastorali» 
(tele di soggetto biblico dell’Arcivescovado di 
Kromeriz) più volte replicate nella bottega e de- 
stinate a godere di grande successo tra la fine del 
sec. xvi e l'inizio del xvi. Durante gli ultimi anni, 
prima di abbandonare definitivamente, ormai 
vecchio e infermo, l’attività ai figli e ai seguaci, B. 
si accostò alle esperienze luministiche del Tinto- 
retto con dipinti nei quali i toni sismorzano fino a 
creare magiche atmosfere notturne come nel Bat- 
tesimo di santa Lucilla del Mus. Civ. di Bassano 
(1575 ca) e nella Susanna del Mus. des Beaux- 
Arts di Nîmes (1585). Considerato per lungo tem- 
po un «piccolo maestro» provinciale, specializzato 
nel dipingere scene campestri e motivi di genere, 
B. è stato riconosciuto solo nel nostro secolo come 
uno dei maggiori artisti veneti del secondo Cin- 
quecento, mentre nella sua opera s'è visto il punto 
di partenza di esperienze espressive e di motivi 
iconografici propri della pittura del Seicento. 
Bassano Leandro, L. Da Ponte detto (Bassano 
del Grappa, Vicenza, 1557 - Venezia 1622) pittore 
italiano. Figlio di Jacopo, fu attivo dapprima nella 
città natale, dove nel 1590 eseguì il Ritratto del po- 
destà Cappello (ora al Mus. Civ. di Bassano). Dal 
1592 si stabilì a Venezia, dove divenne noto so- 
prattutto come ritrattista. Tra le sue opere, Ritrat- 
to di Marino Grimani (Dresda, Gemiildegal.), Ri- 
tratto di scultore (Londra, Hampton Court), la se- 
rie dei Mesi, divisa tra Vienna (Kunsthistorisches 
Mus.) e Praga (Gall. del Castello), del 1585-90. Il 
colore è denso e brillante con lumi tracciati a pa- 
ste grasse e colanti. 

Bassetti Marcantonio (Verona 1586-1630) pittore 
italiano. Allievo di F. Brusasorci, studiò le opere 
del Tintoretto a Venezia; passato nel 1616 a Ro- 
ma, lavorò con C. Saraceni, A. Turchi e forse P. 
Ottino nella Sala Regia al Quirinale, elaborando 
una pittura di denso impasto tonale, di impronta 
caravaggesca (Cinque santi vescovi, Verona, Santo 
Stefano). Tornato a Verona verso il 1620, risentì 


Jacopo Bassano 

“Riposo durante la fuga in Igittor 
(1547 ca): olio su tela, com 1187155. 
Milano, Pinacoteca Ambrosiana. 


del Fetti ed eseguì notevoli ritratti di ispirazione 
bassanesca ( Vecchio con libro, Mus. di Castelvec- 
chio). Merita di essere segnalata la sua produzione 
di piccoli dipinti a olio su pietra di paragone. 
Bassi Carlo Francesco (Torino 1772 - Turku, 
Finlandia, 1840) architetto finlandese di origine 
italiana. Emigrò giovanissimo in Svezia; successi- 
vamente si trasferì in Finlandia dove partecipò al- 
la costruzione dell’Accademia di Turku, proget- 
tandone l'aula magna. Aderendo ai canoni del 
neoclassicismo e ispirandosi alle opere del Palla- 
dio, realizzò numerosi altri progetti: ricordiamo, 
fra i più significativi, la palazzina ad Aske (1802) e 
le ville a Korpo (1802) e a Virula (1804). 

Bassi Martino (Seregno, Milano, 1546 - Milano 
1591) architetto italiano. Oltre che per i lavori 
nelle chiese milanesi (fra cui il tiburio di San Lo- 
renzo, progettato nel 1577, il completamento del- 
la facciata di Santa Maria presso San Celso, gli in- 
terventi per il Duomo, San Fedele, San Sebastia- 
no, Santa Maria della Passione), è noto per lo 
scritto Dispareri in materia di architettura (1572). 
bassorilievo + rilievo. 

Bastarolo Giuseppe Mazzuoli detto il (Ferrara 
1536 ca - 1589) pittore italiano. Fu uno dei prota- 
gonisti del manierismo ferrarese, innestando sulle 
componenti della cultura locale elementi di in- 
tluenza tosco-romana (Deposizione, Ferrara. Pin. 
Naz.; Madonna col Bambino e sante, 1588, Ferra- 
ra, Palazzo Schifanoia). 

Bastiani Lazzaro (Venezia, notizie 1449-1512) 
pittore italiano. Di incerta formazione. nelle ope- 
re giovanili (Pietà, Milano, Mus. Poldi Pezzoli) fu 
vicino ai modi di B. Vivarini, oltre che di Andrea 
del Castagno e dei padovani. Successivamente at- 
tenuò la libertà compositiva e la vivacità narrativa 
(di cui tenne forse conto il Carpaccio) per volger- 
si a schemi semplificati, con figure irrigidite e spa- 
zi rigorosamente segnati, interpretando in modo 
arcaizzante i motivi di Gentile Bellini soprattutto 
nelle grandi tele dipinte per le scuole di San Ge- 
rolamo e di San Giovanni Evangelista (oggi al- 
l'Acc. di Venezia). 

Bastianino Sebastiano Filippi detto il (Ferrara 
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1532-1602) pittore italiano. Fu a lungo collabora- 
tore del padre Camillo e del fratello Cesare, spe- 
cie in imprese decorative per gli Estensi (Sale dei 
giochi. in Castello). Il suo orientamento verso la 
pittura di Michelangelo, maturato durante un 
probabile soggiorno a Roma, si coglie in partico- 
lare nel Giudizio universale del Duomo di Ferra- 
ra (1577-80). Nelle opere degli ultimi decenni di 
attività prevalse invece l'orientamento verso una 
maniera sfumata in cui i contorni si fanno evane- 
scenti, e verso un ricco colorismo di derivazione 
veneta e in particolare tizianesca: Resurrezione e 
Cristo al limbo (Ferrara, San Paolo). 
Bastien-Lepage Jules (Damvillers, Meuse, 1848 
- Parigi 1884) pittore, incisore e grafico francese. 
Allievo di A. Cabanel a Parigi dal 1868, fu in- 
fluenzato da Courbet e da Millet. Nelle sue scene 
campestri (// fieno, 1877, Parigi, Louvre) rivelò 
gusto per il paesaggio e qualità di attento osserva- 
tore. Fu anche abile, apprezzato ritrattista ( Ritrat- 
to del padre, 1879, Parigi, Louvre; Ritratto di Sa- 
rah Bernhardt, Mus. di Montpellier). 

bastione + castello. 

Bataille Nicolas (attivo a Parigi dal 1373 al 1400) 
arazziere francese. Già ritenuto erroneamente un 
artigiano, B. fu invece un importante mercante e 
imprenditore nel settore tessile. L'opera più fa- 
mosa da lui prodotta è la serie dei sette paramen- 
ticonl'Apocalisse di san Giovanni (Angers, Mus. 
des Tapisseries), tessuta tra il 1376 e il 1382 per 
Luigi d'Angiò, su cartoni di J. de Bondol. 

Batoni Pompeo Girolamo (Lucca 1708 - Roma 
1787) pittore italiano. Dopo un primo apprendi- 
stato in patria, si trasferì ventenne a Roma. Qui 
studiò Raffaello e la statuaria antica, orientando- 
sì verso ideali già neoclassici che nutrì mediante il 
recupero della tradizione secentesca: di Reni, Do- 
menichino, Poussin, Lanfranco e Maratta, insie- 
me alla sensuale morbidezza correggesca e alle 
fonti del classicismo contemporaneo, Luti, Trevi- 
sani e Imperiali (Madonna con il Bambino e quat- 
tro beati, Roma, San Gregorio al Celio; tele per 
Brescia, Santa Maria della Pace). Un raffinato e 
patetico edonismo, un misurato ritmo compositi- 
vo si esaltano specialmente nelle opere di minor 
formato (Enea abbandona Didone; Teti consola 
Achille, 1747, Londra, già Brinsley Ford Coll.) e 
nei bozzetti (Allegoria delle Arti, Roma, Coll. Bu- 
siri Vici). Ebbe fama internazionale come ritratti- 
sta; suoi committenti furono soprattutto gentiluo- 
mini inglesi e tedeschi, soggiornanti a Roma du- 
rante il «Grand Tour»: ritratti dell'/mperatore 
Giuseppe i con Leopoldo 1 di Toscana (1769, 
Vienna, Kunsthistorisches  Mus.), Edward 
Howard (1776, Londra, Victoria and Albert 
Mus.), Sir Thomas Gascoigne (1779, Leeds, City 
Art Gall.). 

Battagio Giovanni (Lodi, notizie 1465-99) archi- 
tetto italiano. Fu attivo in varie città della Lom- 
bardia e, dal 1479. a Milano. Alla corte di Ludovi- 
co il Moro, venne a contatto con le ricerche del 
Bramante e di Leonardo. Al linguaggio braman- 
tesco Si attenne in tutti i suoi progetti, da quello 
dell'Incoronata di Lodi (1488, ultimato da Dolce- 
buono) alla tribuna di Santa Maria della Passione 
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a Milano (dal 1489), alla chiesa di Santa Maria 
della Croce a Crema (1490-93), quest’ultima a 
pianta centrale e con quattro cappelle cruciformi 
secondo un modulo leonardesco. Col decoratore 
A. De Fondutis realizzò la facciata di Palazzo 
Landi a Piacenza (1484). 

Battaglia (Catania, attivi nei secc. xvi e xIx) fa- 
miglia di architetti italiani. Dopo CARMELO, che 
ebbe parte nella ricostruzione di Catania, in se- 
guito al terremoto del 1693, il più importante 
esponente della famiglia fu FRANCESCO (1702-88), 
ingegnere regio nel 1768 e attivo nella Sicilia su- 
dorientale oltre che a Catania. In questa città la- 
vorò al convento e alla chiesa dei benedettini e al- 
la sistemazione della piazza antistante la chiesa, 
con gli edifici disposti a esedra. Con la collabora- 
zione del genero Stefano Ittar e del nipote ANTO- 
NINO realizzò inoltre, sempre a Catania, il palazzo 
senatorio e la porta Ferdinandea (ora Garibaldi, 
1768). 

Battaglia Dino (Venezia 1923 - Milano 1983) di- 
segnatore italiano. Inizialmente legato alla storica 
rivista a fumetti «Asso di Picche», dagli anni Ses- 
santa collaborò a periodici come «Sgt. Kirk», «Li- 
nus», «Il Corriere dei Piccoli», specializzandosi, 
con la moglie Laura, nella riduzione fumettistica 
di classici della letteratura, da Hoffmann a Poe, 
da Melville a Maupassant. Tra i lavori maggiori, 
caratterizzati da un tratto raffinatissimo, memore 
della lezione dei maestri del disegno (A. Beard- 
sley) e del fumetto (A. Breccia), ma del tutto per- 
sonale nella combinazione di tecnica a spruzzo, 
tratteggio e graffiatura, per ottenere un effetto 
chiaroscurale prossimo a quello dell'incisione, si 
segnalano Moby Dick (1967), Totentanz (1972), 
L'uomo della legione (1977). 

Battistello + Caracciolo, Giovanni Battista. 
battistero edificio cristiano a pianta centrale, che 
sorgeva isolato accanto alle basiliche paleocristia- 
ne e romaniche e che conteneva il fonte battesi- 
male. Tra i tipi diffusi nell'alto medioevo partico- 
lare importanza assume quello a pianta ottagona- 
le, elaborato forse in ambito milanese sul modello 
dei mausolei tardo-imperiali, con evidente allu- 
sione al tema della rigenerazione connessa all'atto 
battesimale (esempi ad Albenga, Fréjus, Novara, 
Lomello, Milano). Prevalente fino al sec. xt, il b. 
ottagonale rimase un tipo ricorrente, anche se in 
versioni più articolate e monumentali, fino all’età 
romanica e gotica (battisteri di Firenze, Cremona, 
Parma), quando venne affiancato da altri modelli 
emergenti, come il battistero a pianta quadrata 
(battistero di Padova) o quello a pianta circolare 
(battistero di Pisa, liberamente ispirato all’esem- 
pio della rotonda dell’Anastasis sul Golgota). 
Con l'età moderna, e specialmente con la riforma 
cattolica del sec. xvi, il trasferimento del fonte 
battesimale all’interno della chiesa decretò la 
scomparsa del battistero come tipologia architet- 
tonica autonoma. 

Battisti Eugenio (Torino 1924 - Roma 1989) sto- 
rico dell’arte e dell'architettura italiano. Di forma- 
zione filosofica, ha pubblicato saggi di grande no- 
vità sulla storia artistica italiana medievale e mo- 
derna (Rinascimento e Barocco, 1960; Giotto, 
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1960); Alto Rinascimento e manierismo, 1970; Piero 
della Francesca, 1971; Filippo Brunelleschi, 1976; 
Antonello. Il teatro sacro, gli spazi, la donna, 1985) 
e sulle componenti non classiciste e ideologica- 
mente antiautoritarie della cultura rinascimentale 
(L’antirinascimento, 1962 e 1989). Particolarmen- 
te interessato al pensiero utopico nei suoi intrecci 
con le arti e l'urbanistica, ha introdotto in Italia, 
alla metà degli anni Settanta, gli studi di archeolo- 
gia industriale. La sua attenzione per le manife- 
stazioni artistiche contemporanee più avanzate si 
è concretizzata nell’ideazione, a Genova, della ri- 
vista «Marcatré» (1963) e del Mus. Sperimentale 
di Arte Cont. (1964), dal 1986 donato alla Gall. 
Civ. d'Arte Mod. di Torino. Ha insegnato Storia 
dell’architettura all’Università di Reggio Calabria 
e nei politecnici di Milano e Roma e Storia del- 
l’arte alla Pennsylvania State University. 
Bauchant André (Chateaurenault 1873 - Mon- 
toire 1958) pittore francese. Ex giardiniere, iniziò 
a dipingere dopo i quarant'anni. Artista naîf, fu 
autore di paesaggi e scene storiche. Eseguì per S. 
Diaghilev lo scenario del balletto Apollo Musagete. 
Baudelaire Charles (Parigi 1821-67) poeta, scrit- 
tore e critico francese. Accanto all'enorme impor- 
tanza della sua opera di poeta e letterato, il con- 
tributo di B. come critico d’arte fu di rilevante in- 
teresse. Intendendo l'esercizio della critica come 
un atto di per sé tendenzioso e di parte, egli confi- 
gurò per la prima volta la figura moderna del cri- 
tico «militante». Con acuti resoconti dei Salons 
parigini (1845, 1846, 1855, 1859), svolse una pole- 
mica e appassionata battaglia contro l’accademi- 
smo e a favore dell’arte romantica, che egli vide 
incarnata nell'opera di Delacroix (cui dedicò nel 
1863 un saggio monografico). Sostenendo l’auto- 
nomia dell'espressione artistica da ogni canone di 
bellezza convenzionalmente fissato ed esaltando 
il primato dell’immaginazione creatrice, B. indivi- 
duò nell'arte romantica la vera arte moderna. 
L'attenzione alle singole personalità, senza pre- 
giudizi di genere o di stile, gli permise una pene- 
trante comprensione dell’opera di Daumier, Co- 
rot, Courbet e Manet. Tutti gli scritti di critica e di 
estetica di B., compresi i fondamentali saggi sulla 
caricatura, furono raccolti e ripubblicati postumi 
nei due volumi Curiosità estetiche (1868) e L'arte 
romantica (1869). 

Baudo Luca (attivo in Liguria dal 1491 al 1510) 
pittore italiano. Nato probabilmente a Novara, 
operò a Genova dove fu console dell'Arte dei pit- 
tori fra 1498 e 1500. Delle opere ricordate nei do- 
cumenti resta solo una tavola con Sant'Agostino 
tra i santi Monica e Ambrogio nella chiesa di San 
Teodoro (1497). In questa e nelle poche altre ope- 
re firmate (Natività, 1493, Genova, Mus. di Palaz- 
zo Bianco; Presentazione al tempio, Le Mans, 
Mus. Tessé: Madonna in adorazione del Bambi- 
no, 1499, Savona, Pin. Civ.; Natività. 1501, Milano, 
Mus. Poldi Pezzoli; Trittico, 1503, Pornassio, Par- 
rocchiale), la sua pittura manifesta evidenti deri- 
vazioni lombarde, dal Foppa e dal Bergognone, 
sia nel taglio prospettico sia nella costruzione pla- 
stico-chiaroscurale e nel gusto per la sottile descri- 
zione paesistica. 


Baudot Anatole de (Sarrebourg 1834 - Parigi 
1915) architetto francese. Allievo prima di H. La- 
brouste e poi di Viollet-le-Duc, aderì alla rivaluta- 
zione, da questi promossa, dei principi formali 
dell’architettura medievale. Fu autore di numero- 
si restauri, fra cui quelli del castello di Blois, della 
Cattedrale di Clermont-Ferrand (su disegni di 
Viollet-le-Duc) e della chiesa di Notre-Dame a 
Puy. Ma è soprattutto noto per il ricorso al ce- 
mento armato, di cui sviluppò nei suoi edifici le 
potenzialità costruttive (chiesa di Saint-Jean a 
Montmartre, 1897-1904). 

Baudouin du Bailleul + Bailleul, Baudouin de. 
Baugin Lubin (Pithiviers 1612 - Parigi 1663) pit- 
tore francese. Fu un tardo imitatore del manieri- 
smo emiliano, e per i suoi dipinti religiosi ispirati 
al Reni fu detto anche «le petit Guide» (Sacra Fa- 
miglia, Londra, Nat. Gall.). Un gruppo di nature 
morte firmate con il solo cognome (tra cui / cin- 
que sensi e Il piatto di cialde del Louvre; Libri e 
carte a lume di candela della Gall. Spada a Ro- 
ma), già ritenute di una personalità distinta, sono 
oggi considerate di sua mano. Esse mostrano la 
conoscenza dei pittori spagnoli di nature morte 
(Sanchez Cotin), mentre risultano estranee al pa- 
norama francese del tempo. 

Bauhaus istituto d’arte e mestieri fondato nel 
1919 da W. Gropius attraverso la fusione della 
Scuola di arti applicate e dell’Accademia d’arte di 
Weimar. Nell’impostazione dei programmi furo- 
no abbandonate tanto la tradizione storicistica 
dell'accademia, quanto le metodologie artigianali 
delle scuole di mestieri. Riallacciandosi alle ipote- 
si del Deutsche Werkbund, il B. si proponeva in- 
fatti di superare il distacco, iniziato nell’Ottocen- 
to, tra arte e artigianato, affrontando direttamen- 
te i problemi della produzione industriale sia nei 
suoi aspetti sociali (Gerola della qualità artigiana 
nel lavoro Sastifato) che in quelli espressivi: a 
ciò mirava la costruzione di un linguaggio comu- 
ne, basato sulla pratica diretta del fare artistico e 
sullo studio metodologicamente rigoroso delle 
nuove tecnologie e delle esigenze fisiologiche e 
psicologiche dell’uomo. A questo programma 
aderirono artisti d'avanguardia d’ogni parte d'Eu- 
ropa: nel 1919 i docenti del B. erano J. Itten, L. 
Feininger, A. Meyer; a essi si aggiunsero poi O. 
Schlemmer, V. Kandinskij, L. Moholy-Nagy. P. 
Klee, G. Marcks, G. Muche e ancora J. Albers e 
M. Breuer, che erano stati tra i primi allievi della 
scuola. Il corso completo durava tre anni e sei me- 
si. A insegnamenti e sperimentazioni sulle pro- 
prietà dei materiali e sulle caratteristiche dei pro- 
cessi di lavorazione si affiancavano insegnamenti 
dedicati ai problemi della simbologia formale (vi- 
sione, rappresentazione, composizione). in modo 
che le esperienze dei vari settori si fondessero or- 
ganicamente in una sintesi la cui espressione ulti- 
ma, l'architettura, doveva riportare a unità i pro- 
blemi della struttura e della decorazione. 

La carica innovativa della scuola. i cui prodotti ve- 
nivano diffusi attraverso mostre. conferenze. spet- 
tacoli, libri. manifesti, suscitò l'immediata ostilità 
degli ambienti accademici e della borghesia di 
Weimar. Accusato di «bolscevismo». nel 1925 il 
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Bauhaus 

1 «Cattedrale» (1919) di L. Feininger: 
xilografia per il manifesto del 
Bauhaus. 

2 Copertina di H. Bayer per il primo 
rmuumero (1928) della rivista 
«Bauhaus». 

3 «Case allineate nella colonia di 
Dessau» (1926-28) di W. Gropius: 
disegno, cm 24,4X62,9. Cambridge 
(Mass.), Busch-Reisinger Museum. 


4 «Studio per una costruzione» (1921) 
di L. Moholy-Nagy: acquerello e 
collage, cm 44Xx31,5. Coll. priv. 

5 «Allegra salita» di V. Kandinskij: 
litografia dalla «Cartella dei maestri» 
(1923) del Bauhaus. 

6 «Doppia tenda»(1923) di P. Klee: 
acquerello, cm 50,6 X31,8. Coll. priv. 
7 «Figura geometrica» (1923) di 

O. Schlenimer: gouache su carta, 

cm S6,2X42.1. Franco forte, coll. priv. 
8 «Autoritratto» (1923) di P. Citroen: 
fotocollage e disegno a penna, 

cm 14Xx11,5. Berlino, coll. priv. 
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Baziotes 


B. dovette trasferirsi a Dessau, in un edificio co- 
struito e arredato su progetto di Gropius con la 
collaborazione di docenti e studenti. Articolato 
con rigorosa funzionalità distributiva e costruito 
in cemento armato e vetro secondo un linguaggio 
compositivo che si richiama al neoplasticismo e al 
cubismo, l'edificio costituisce un riferimento fon- 
damentale per la storia del movimento razionali- 
sta europeo e la perfetta sintesi espressiva delle ri- 
cerche condotte nell’ambito del B. Il periodo di 
Dessau è caratterizzato da una radicalizzazione 
della ricerca su temi di natura urbanistica e socia- 
le, anche come risposta alla sempre più pesante si- 
tuazione politica. Nel 1928 Gropius, che era rima- 
sto ancorato a un socialismo spiritualista, cedette 
la direzione della scuola allo svizzero H. Meyer. 
Nel 1932 il B. venne ufficialmente chiuso e tutti i 
docenti furono licenziati. Tentò di ricostituirsi a 
Berlino in forma privata, sotto la direzione di Mies 
Van der Rohe, utilizzando 1 proventi della produ- 
zione industriale dei prototipi (tappezzerie, tessuti 
ecc.) realizzati nella scuola: ma nel 1933 nazisti ne 
decretarono la definitiva soppressione. Alcuni dei 
maestri del B. si trasferirono negli Stati Uniti; nel 
1937 Moholy-Nagy assunse a Chicago la direzione 
di un New Bauhaus (1937-38), cercando di ripren- 
dere programmi e metodologia della scuola tede- 
sca che successivamente, e fino al 1946, furono 
continuati nella School (poi Institute) of Design. 
Baumeister Willy (Stoccarda 1889-1955) pittore 
tedesco. Le sue prime opere risentono del sodali- 
zio con O. Schlemmer e H. Stenner e dell'incon- 
tro (avvenuto a Vienna) con O. Kokoschka e A. 
Loos: risalgono a quest'epoca i quadri-parete 
(Due figure con azzurro e rosa, 1920, Berlino, Na- 
tionalgal.), collages non figurativi costruiti con 
grande rigore; mentre più vicine all’influsso puri- 
sta di A. Ozenfant e Le Corbusier, conosciuti da 
B. a Parigi nel 1924 assieme a F. Léger, sono le 
opere della seconda metà degli anni Venti 
(Astratto con rosso, 1927, Stoccarda, Staatsgal.). 
Fu anch’egli considerato un artista degenerato 
negli anni del nazismo e aderì al gruppo astrattista 
parigino Cercle et Carré. Agli stessi anni Trenta 
risale l'inserimento, nei suoi quadri, di motivi bio- 
morti, che gradatamente si traducono in ideo- 
grammi e segni di una sorta di ancestrale alfabeto 
(da Figura con campo rosso, 1933, a Giardino di 
pietra 1, 1939, e Drame magique, 1946, tutti a Stoc- 
carda, Staatsgal.). Nel 1951 B. si stabilì a Parigi e 
l’anno seguente espose alla Biennale di Venezia; 
nell’ultimo periodo l'artista si propose una media- 
zione fra ricerca materica e ricerca segnica nei ri- 
lievi di sabbia (Nel fiume, grigio-nero, 1950, Berli- 
no, Nationalgal.). 

Baurscheyt Jan Pieter van + Van Baurscheyt, 
Jan Pieter. 

Baxandall Michael (Cardiff 1933) storico dell’arte 
inglese. Già docente presso la University of Ca- 
lifornia di Berkeley, professore di storia della tra- 
dizione classica presso il Warburg Institute a Lon- 
dra, ha indagato nei suoi studi la ricezione e perce- 
zione dell’opera e la sua interpretazione da parte 
dei contemporanei, secondo un metodo che consi- 
dera lo stile come «documento di storia sociale»: 


Giotto e gli umanisti, 1350-1450 (1971), Pittura ed 
esperienze sociali nell'Italia del Quattrocento (1972), 
Modelli di intenzione. Sulla spiegazione storica del- 
le opere d’arte (1985). Ha altresi esplorato questio- 
ni di genesi dell'immagine in Tiepolo e l'intelligen- 
za pittorica (1994, in collaborazione con S. Alpers) 
ein Ombre e schiarimenti (1995). Tra 1 suoi contri- 
buti più noti, il volume sugli Scultori in legno del ri- 
nascimento tedesco (1980). 

Bayeu y Subias Francisco (Saragozza 1734 - 
Madrid 1795) pittore spagnolo. Appoggiato da R. 
Mengs, fu pittore di corte di Carlo 11 e quindi 
(1788) direttore dell’Accademia di San Fernando. 
Nei numerosi affreschi del Palazzo Reale, del Pa- 
lazzo del Pardo, dell’oratorio della Regina ad 
Aranjuez, nella Cattedrale del Pilar a Saragozza e 
nel chiostro della Cattedrale di Toledo, oltre che 
nei cartoni per le Arazzerie Reali, si espresse in 
una pittura sciolta ed elegante, dai toni chiari e 
delicati. 

Bazaine Jean-René (Parigi 1904 - Clamart, Pari- 
gi, 2001) pittore francese. Dopo la formazione al- 
la Scuola di belle arti apparve sulla scena artistica 
parigina nel 194], in occasione di una mostra alla 
Gall. Braun con Ch. Lapicque e M. Estève. Fu al- 
lora che si formò il gruppo dei + Jeunes peintres 
de tradition frangaise, di cui B. fu il teorico. Il 
gruppo si rifaceva al cubismo e ai fauves, nell’in- 
tento di ridare nuova forza al colore, accentuando 
in pari tempole linee portanti della composizione 
in una schematizzazione monumentale. In questa 
prospettiva si colloca il lavoro di B., teso a ritro- 
vare l’essenzialità delle forme mediante la violen- 
za, la passione, l’espressione che poggia su una 
scelta di colori e di forme elementari (Paesaggio e 


figure in movimento, 1950), Winterthur, Kunstmus.). 


Bazenov Vasilij] Ivanoviè ( Volskoe 1737 - San 
Pietroburgo 1799) architetto russo. Dopo un sog- 
giorno a Parigi e in Italia, realizzò in patria edifici 
grandiosi improntati a un classicismo severo (Ca- 
sa Paskov, poi Biblioteca Lenin e Casa Juska a 
Mosca; Palazzo Mihajlovskij a San Pietroburgo). 
La sua attività non incontrò sempre il favore dei 
sovrani, e molti suoi progetti non furono portati a 
compimento. 

Bazille Jean-Frédéric (Montpellier 1841 - Beau- 
ne-la-Rolande 1870) pittore e acquafortista fran- 
cese. Frequentò l'atelier di Gleyre (1862-63). do- 
ve conobbe Renoir, Sisley e Monet. Tra il 1863 e 
il 1865, andò a dipingere con Monet nella foresta 
di Fontainebleau, a Honfleur e a Chailly, ammirò 
le «Impressioni» all'aria aperta di Boudin e co- 
nobbe J.B. Jongkind. Maturò il suo stile durante i 
soggiorni annuali a Méric, sulle rive del Lez. Ar- 
ruolatosi allo scoppio della guerra. venne ucciso 
nella battaglia di Beaune-la-Rolande. Evidenza 
delle forme tra luce e ombra, disegno rigoroso che 
risente degli antichi, volumi schietti, accorta stiliz- 
zazione delle figure: questi i caratteri tipici della 
pittura di B., i cui quadri più belli sono al Louvre 
(Il vestito rosa, 1864; La foresta di Fontainebleau, 
1865: Riunione di famiglia. 1867: L'atelier dell'ar- 
tista. 1870) e al Mus. Fabre di Montpellier. 
Baziotes William (Pittsburgh. Pennsvivania, 
1912-63) pittore statunitense. Studiò alla National 
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Academy ot Design di New York. Nel 1948, con 
R. Motherwell, B. Newman, M. Rothko, fondò 
una scuola di pittura. Nell'ambito della linea 
«simbolica» dell'espressionismo astratto, ha svi- 
luppato una pittura sensibile ed evocativa, carat- 
terizzata da raffinato colorismo e forme curvili- 
nee. di evidente derivazione surrealista (Ciclope, 
1947, Chicago, Art Inst.; La spiaggia, 1955, New 
York, Whitney Mus. of American Art). 

Bazzani Giuseppe (Mantova 1690-1769) pittore 
italiano. Sulla sua formazione influirono le opere 
di Rubens presenti a Mantova, nonché la grande 
tradizione veneziana, da Tintoretto e Veronese 
(Annunciazione, Venezia, Coll. Brass) sino a F. 
Maffei (Storie di Alessandro Magno, Mantova, 
Palazzo D'Arco). Accanto al fluido cromatismo e 
al prezioso chiaroscuro che caratterizzano le sue 
opere giovanili, appaiono nei lavori maturi valori 
di morbido modellato e una prevalenza di linee 
curve di chiaro gusto rococò (San Tommaso che 
scrive davanti al Crocifisso, Mantova, Palazzo Du- 
cale: Visione di san Ronutaldo, Mantova, chiesa di 
San Barnaba): elementi che confermano i suoi le- 
gami con la pittura europea del tempo, dai Guar- 
di a Watteau a Fragonard. Le opere tarde (Santa 
Margherita da Cortona per San Maurizio a Man- 
tova: le quattro allegorie della Coll. Kress, New 
York) presentano una materia pittorica corrosa e 
una drammaticità visionaria ormai distanti dal lin- 
guaggio rococò. 

Bazzaro Ernesto (Milano 1859-1937) scultore ita- 
liano, fratello minore di Leonardo. Legato alla 
scapigliatura, erede di G. Grandi (Monumento a 
Garibaldi, 1882-86, Monza) si accostò al realismo 
sociale (La Vedova, 1888, Roma, Gall. Naz. d'Ar- 
te Mod.) per poi volgersi a uno stile monumenta- 
le di impostazione classica. Il suo capolavoro è il 
Monumento a Felice Cavallotti (1901-06) a Milano. 
Bazzaro Leonardo (Milano 1853 - Miazzina, No- 
vara. 1937) pittore italiano, fratello maggiore di 
Ernesto. Formatosi con G. Fasanotti e a Brera 
con G. Bertini, trovò una prima affermazione co- 
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«Gli occhi 

di Erode» 
(1894): 
illustrazione 
per «Salontè» 


di O. Wilde. 
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me pittore di vedute prospettiche, di interni di 
chiese o palazzi milanesi animati da macchiette. 
Dalla fine degli anni Settanta si dedicò al paesag- 
gio, divenendo, insieme a E. Gignous e F. Carca- 
no, uno dei principali rappresentanti del naturali- 
smo lombardo (Ave Muria, Milano, Gall. d'Arte 
Mod.; Verso sera, 1887, Milano, coll. della Provin- 
cia). Nella seconda metà degli anni Novanta si 
volse a temi di sottile intimismo in scene di vita 
contadina a Gignese e di villeggiatura borghese 
all’Alpino, località del Verbano. Eseguì inoltre 
molti ritratti su commissione di aristocratici e in- 
tellettuali lombardi (Ritratto della marchesa Co- 
lombi, 1884, Torino, Gall. Civ. d'Arte Mod.) e per 
la quadreria dei benefattori dell'Ospedale Mag- 
giore di Milano. 

Bazzi Giovanni Antonio + Sodoma. 

BBPR studio di architetti e urbanisti italiani. Sorse 
a Milano nel 1932 dall’associazione di Gian Luigi 
Banfi (Milano 1910 - Mauthausen 1945), Lodovico 
Barbiano di Belgiojoso (Milano 1909), Enrico Pe- 
ressutti (Pinzano al Tagliamento, Pordenone, 1908 
- Milano 1976) ed Ernesto Nathan Rogers (Trieste 
1910 - Gardone Riviera, Brescia, 1968). Di parti- 
colare rilievo, nell’ambito del gruppo, la persona- 
lità culturale di Rogers, saggista, direttore di riviste 
(«Domus», 1946-47; «Casabella-Continuità», 1953-64), 
e docente presso le facoltà di Milano e Venezia. 
Adottati, in epoca fascista, 1 modi e il rigore for- 
male del linguaggio razionalista (colonia eliotera- 
pica di Lignano, 1939; piano regolatore della Valle 
d'Aosta, 1936-37), il gruppo giunse in seguito, do- 
po il monumento ai morti dei lager in Germania 
(Milano, Cimitero Monumentale, 1946), a una ri- 
cerca espressiva più mossa e problematica, aperta 
a varie suggestioni storico-ambientali. A questa ul- 
tima fase appartengono opere assai note, come la 
Torre Velasca (1958) e la sistemazione dei musei 
del Castello Sforzesco (1954-56), entrambe a Mi- 
lano, l’edificio di piazza Statuto a Torino (1959), 
nelle quali si affronta il tema della nuova editica- 
zione nei centri storici. Le opere degli anni Settan- 
ta (tra cui l’edificio perle società Mediolanum a Mi- 
lano, 1970, e il museo-monumento a Carpi, 1974) 
sono connotate da minor ricerca e impegno formale. 
Beardsley Aubrey Vincent (Brighton 1872 - 
Mentone 1898) disegnatore inglese. Partito dal- 
l’esperienza preraffaellita, si creò rapidamente 
unostile originale e moderno. Nel 1893 realizzò le 
illustrazioni per La morte di Artù di T. Malory, 
che lo resero subito celebre. Collaborò alle riviste 
«The Studio» (1893) e «The Yellow Book» (1894- 
95). Nel 1894 illustrò la Salomé di O. Wilde, 
creando un perfetto connubio tra il testo e le im- 
magini, cariche di simbolismo, di sensibilità mor- 
bosa e anche di perversione, non senza una punta 
di ironia (Gli occhi di Erode). elementi che si ri- 
trovano nell'unico testo letterario di B., che egli 
stesso illustrò, e che rimase incompiuto (Ai piedi 
della collina, postumo, 1903). Nel 1896 fondò as- 
sieme ad A. Symons la rivista «The Savoy», sulla 
quale illustrò // ricciolo rapito di A. Pope, dando 
un'efficace interpretazione gralica dell'ironica le- 
vità del poema settecentesco. Dello stesso anno 
sono le illustrazioni (di un audace erotismo sa- 
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1 «L'incontro di San Nicola con il messaggero dell'imperatore e il miracoloso salvataggio di un veliero»: tavola, cm 


33x63, 


Beato Angelico 


dalla predella del «Polittico di Perugia» (1447 ca). Città del Vaticano, Pinacoteca Vaticana. 2 «Noli me tangere» 


(1438-46): affresco, cm 189x150, nel convento di San Marco a Firenze. 3 «San Lorenzo distribuisce l'elemosina ai 
poveri»: affresco del ciclo «Storie di santo Stefano e san Lorenzo» (1446). Città del Vaticano, Cappella Niccolina. 


pientemente giocato sul filo del grottesco) per la 
Lisistrata di Aristofane. B.fuun attento e sensibi- 
le interprete del suo tempo: il suo humour acuto, 
lo spregiudicato erotismo seppero penetrare ben 
al di sotto dell’ipocrita rispettabilità vittoriana. 
Sulisticamente, la bidimensionalità e il raffinato 
calligrafismo (memori delle stampe giapponesi) e 
la linea nervosa e incisiva fanno della sua opera, 
perfettamente inseribile nel clima del decadenti- 


smo europeo, una precisa anticipazione dell’art 
nouveau. 

Beato Angelico Guido di Piero detto (Vicchio. 
Firenze, 1395 ca - Roma 1455) pittore italiano. 
Attivo come pittore già nel 1417. entrò poco più 
tardi nel convento di San Domenico a Fiesole as- 
sumendo il nome di Fra' Giovanni da Fiesole e di- 
venendone priore nel 1449. Le sue prime opere 
note (Madonna col Bambino e quattro santi in 
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San Domenico a Fiesole; Trittico di san Pietro 
martire, Firenze, Mus. di San Marco; Madonna 
con il Bambino e angeli, Francoforte, Stiidelsches 
Kunstinst. si collocano ancora nella corrente goti- 
ca e in particolare nell’ambito di Lorenzo Mona- 
co e di Gentile da Fabriano. Ma ben presto (pri- 
ma del 1430) si nota un precoce interesse per l’o- 
pera di Masaccio, che dapprima non esclude la 
componente gotica (Madonna e quattro santi, 
Parma, Pin. Naz.; Annunciazione, Madrid, Pra- 
do), ma che poi si risolve in una geniale trasposi- 
zione in termini di luce e di colore della nuova 
concezione plastica e spaziale di Masaccio (Croci- 
fissione, Fiesole, convento di San Domenico; An- 
nunciazione e Adorazione dei Magi, Giudizio uni- 
versale, Mus. di San Marco; Incoronazione di Ma- 
ria, Firenze, Uffizi). Nel quarto decennio del 
Quattrocento, il B.A. era ormai il maggiore pitto- 
re fiorentino, e in una serie di tavole di grande im- 
portanza e prestigio, accentrate intorno al Taber- 
nacolo dei Linaioli (1433, Mus. di San Marco), al- 
la Incoronazione di Maria (Parigi, Louvre) e alla 
grandiosa Pala di San Marco (1438, Mus. di San 
Marco), compiva un consapevole tentativo di por- 
re le basi di una forma moderna di «arte sacra», di 
impianto rinascimentale ma di tono autentica- 
mente religioso. Tale tentativo si manifestò, sia 
pure con risultati talvolta meno alti per l’interven- 
to di allievi, in altre opere come l' Annunciazio- 
ne* e il Trittico di san Domenico di Cortona (Mus. 
Diocesano), la Madonna e santi di Berlino (Staatl. 
Mus.), la Madonna della Stella del Mus. di San 
Marco, la Pala per il convento d’Annalena, oggi 
al Mus. di San Marco, e ancora nel grandioso Po- 
littico di Perugia (1447 ca, Gall. Naz. dell'Umbria; 
predella nella Pin. Vaticana). Nella Deposizione 
per la Cappella Strozzi in Santa Trinita (oggi al 
Mus. di San Marco), del quarto decennio, l’am- 
bientazione paesistica e la luminosità diffusa rap- 
presentano un precedente fondamentale per le ri- 
cerche di Domenico Veneziano e Piero della 
Francesca e per il loro nuovo sentimento dello 
spazio definito dalla luce. Dal 1438 al 1446, il B.A. 
diresse i lavori di decorazione a fresco del nuovo 
convento di San Marco a Firenze: nelle parti da 
lui effettivamente eseguite (Crocifissione, Sala del 
Capitolo; Noli me tangere, Trasfigurazione, An- 
nunciazione, Cristo deriso, Incoronazione di Ma- 
ria. Presentazione al Tempio, nelle celle del brac- 
cio est Madonna in trono e otto santi, nel corri- 
doio est) si nota una crescente semplificazione 
formale, che, in intima adesione alla nitida archi- 
tettura di Michelozzo. attinge a esiti di serena au- 
sterità monastica, sicuramente influenzati dalla 
spiritualità di sant'Antonino da Firenze (nel 1439 
priore di San Marco). Dal 1446 è a Roma, ad af- 
frescare la Cappella Niccolina in Vaticano con le 
Storie di santo Stefano e san Lorenzo: il suo ulti- 
mo capolavoro, in cui il racconto raggiunge una 
serena epicità nel calmo svolgersi dell’azione en- 
tro quinte architettoniche sobriamente classicheg- 
gianti. Tra le ultime opere su tavola, rare e in par- 
te eseguite da collaboratori, sono la Madonna del 
giglio (Amsterdam, Rijksmus.), e il Giudizio fina- 
le (Roma, Gall. Naz. di Arte Antica). Nel 1447 


iniziò, con B. Gozzoli e altri, la decorazione a fre- 
sco della volta della Cappella di San Brizio nel 
Duomo di Orvieto. 

Esaltato dalla critica dell'Ottocento come pittore 
«mistico», anche nel ricordo della sua vita esem- 
plare (da cui il soprannome), il B.A. è stato a lun- 
goea torto interpretato come antitesi a Masaccio 
e alle nuove idee rinascimentali. In realtà, in lui 
convivono due atteggiamenti in apparenza con- 
trastanti: l'adesione di fondo alla cultura prospet- 
tica e umanistica e una spiritualità tendente alla 
trascendenza, impegnata anzi a intendere l’arte 
con funzione di proselitismo, in conformità con la 
dottrina domenicana. Per questo egli rifiuta il cor- 
poso plasticismo e la razionalità costruttiva di Ma- 
saccio, intesi come esaltazione dell’uomo, e mette 
invece in rilievo una bellezza ideale, di uomini e di 
cose, non intaccata dal male, immersa in una luce 
diafana che assume un significato di trascendenza. 
Il suo colore luminoso, il tono contemplativo del- 
le sue scene, la minuta analisi di ogni aspetto del 
creato non sono quindi residui della tradizione 
gotica, ma i frutti dell'interpretazione, in chiave 
mistica, di una cultura aggiornatissima. 

Beaton Cecil (Londra 1904 - Broad Chalke, Sali- 
sbury, 1980) fotografo e designeringlese. Agli ini- 
zi della carriera (1926) appare influenzato dal pit- 
torialismo che aveva dominato la fotografia d’arte 
dalla metà dell'Ottocento al primo decennio del 
secolo. I suoi ritratti, molto accurati nella scelta 
delle luci e dell’ambientazione, trasmettono un 
senso di elaborata ed elegante astrazione (A/dous 
Huxley, 1936). Nel 1929 aveva iniziato la sua lun- 
ga collaborazione con «Vogue». Nel corso degli 
anni Trenta, divenuto il ritrattista più ricercato 
dell’aristocrazia britannica (e, dopo un soggiorno 
a Hollywood, anche dei divi americani), si dedicò 
sempre più all'attività di scenografo e di costumi- 
sta. Dal 1939 fu fotografo ufficiale della famiglia 
reale britannica; nel 1956 iniziò la collaborazione 
a «Harper's Bazaar» e continuò a lavorare come 
fotografo di moda fino al 1979. Pubblicò varie rac- 
colte di fotografie, tra cui // libro della bellezza 
(1930), Ritratto di New York (1937), La lente del- 
la moda (1954). 

Beaudin André (Mennecy 1895 - Parigi 1979) 
pittore francese. Dopo aver lavorato dal 1911 al 
1915 alla Scuola d’arti decorative di Parigi, entrò 
in contatto con J. Gris. Il decorativismo purista 
affiorato dopo la guerra nel sintetismo di Gris fu 
portato da B. a conseguenze estreme, in una ri- 
cerca di ritmi architettonico-compositivi caratte- 
rizzati da raffinata eleganza e purezza (Arnesi 
agricoli, 1936, Parigi, Gal. Louise Leiris); col pas- 
sare degli anni, tali motivi vennero riducendosi a 
pochi accordi di linee elementari e di semplici su- 
perfici. 

Beaumont Claudio Francesco (Torino 1694- 
1766) pittore italiano. Allievo a Roma di F. Trevi 
sani e influenzato dal Maratta, lavorò a Torino 
dal 1631 come decoratore del Palazzo Rcale ri- 
strutturato da Juvarra e come cartonista per la lo- 
cale manifattura di arazzi. In quest'ultima attività 
si rifece a Raffaello e a Rubens, prediligendo 
composizioni storiche o mitologiche, mosse e ma- 
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gniloquenti, dalle tinte semplificate (Storie di Ci- 
ro, Torino, Palazzo Reale e altre collezioni). 
Beauneveu André (Valenciennes 1330) - m. pri- 
ma del 140)3) architetto, pittore e scultore france- 
se. Attivo in Francia e nelle Fiandre, godette di 
grande prestigio presso le corti. Tra le sue nume- 
rose opere d'architettura e scultura si ricordano la 
piccola torre dell’Hétel de Ville a Valenciennes 
(1363-64) e le statue tombali di Carlo v e di alcuni 
membri della famiglia reale nell'abbazia di Saint- 
Denis (1364-66). Ma la sua fama è legata soprat- 
tutto all’attività di miniatore: dal 1384, dopo un 
soggiorno in Inghilterra, fu al servizio di Jean de 
Berry, per il quale illustrò un piccolo Salterio 
(1386, Parigi, Bibliothèque Nat.), completato poi 
da Jacquemart de Hesdin, con figure a monocro- 
mo che, per vigore plastico, si avvicinano al gusto 
delle sue sculture. A B. è attribuito inoltre il Libro 
d'ore del duca di Berry (Bruxelles, Bibliothèque 
Royale), cui collaborò anche Jacquemart de Hesdin. 
Beazley John David (Glasgow 1885 - Oxford 
1970) archeologo inglese. Docente di archeologia 
classica a Oxford (1925-55), fornì una rigorosa 
classificazione stilistica e cronologica della cera- 
mica greca, in particolare dei vasi attici. Studiò an- 
che le /ékythoi attiche a fondo bianco e la cerami- 
ca etrusca. Opere principali: Pittura vascolare atti- 
ca a figure rosse (1942), Pittori di vasi attici a figu- 
re nere (1956), oltre a monografie pubblicate tra il 
1930 e il 1933 sui Pittori di Berlino, di Pan e di 
Kleophrades. 

Becatti Giovanni (Siena 1912 - Roma 1973) ar- 
cheologo italiano. Funzionario delle Antichità e 
Belle Arti a Ostia, fu poi professore universitario 
a Firenze e a Roma (dal 1964). Partecipò in note- 
vole misura alla collana «Scavi di Ostia» (/ Mitrei, 
1954; Mosaici e pavimenti marmorei, 1961; Edifi- 
cio con opus sectile fuori Porta Marina, 1969); ma 
l’insieme della sua produzione testimonia un’e- 
strema varietà di interessi: /! Maestro di Olimpia 
(1943), Problemi fidiaci (1951), Oreficerie antiche 
dalle minoiche alle barbariche (1955). Diresse, in- 
sieme a R. Bianchi Bandinelli, l’Enciclopedia del- 
l’arte antica, classica e orientale. 

Beccafumi Domenico, Domenico di Giacomo di 
Pace detto (Montaperti, Siena, 1486? - Siena 
1551) pittore italiano. Di famiglia contadina, fu 
avviato all’arte da Lorenzo Beccafumi, padrone 
del fondosu cui lavoravala famiglia di Domenico, 
e dal suo protettore prese il nome. Nel 1518 fu pa- 
gato per gli affreschi nell’oratorio di San Bernar- 
dino a Siena e nel 1519 iniziò una lunga attività 
quale fornitore dei disegni per il pavimento del 
Duomo di Siena; sempre a Siena, nel 1523 eseguì 
la Natività per la chiesa di San Martino, fra il 1529 
e il 1535 affrescò la sala del concistoro nel Palazzo 
Pubblico e negli stessi anni eseguì gli affreschi per 
Palazzo Agostini, oggi Bindi-Sergardi, e la Nati- 
vità della Vergine, oggi nella Pin. Naz. Nel 1539 
spedì a Pisa i grandi quadri per il Duomo. Sono 
ignote le date di due fra le sue opere più famose, 
ambedue a Siena: il San Michele al Carmine e la 
Caduta degli angeli (Pin. Naz.). B. fu uno dei mas- 
simi manieristi toscani. Dalla complessa cultura 
con cui venne a contatto (a Siena, a Firenze, a Ro- 
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«Natività della Vergine»: olio su tavola, cm 233 X145. Siena, 
Pinacoteca Nazionale. 


ma e attraverso le stampe nordiche) trasse un lin- 
guaggio personalissimo, aspro di contorni e dai 
colori agri e sulfurei, percorsi da lame di luce. Le 
sue prime composizioni (Stimmate di santa Cateri- 
na, 1515 ca, Siena, Pin. Naz.; San Paolo, ora nel 
Mus. dell’Opera del Duomo di Siena), sebbene 
impostate su strutture di impianto classico che ri- 
sentono di contatti con Fra’ Bartolomeo, appaio- 
no già venate di inquietudine; l’influsso della cul- 
tura figurativa romana del primo Cinquecento si 
manifesta soprattutto nel ciclo di Palazzo Bindi- 
Sergardi (ora Casini Casuccini) a Siena, mentre 
le sue opere mature, estremamente articolate, 
presentano piani che si accavallano e si inseguono 
con esiti di complessa spazialità: Discesa di Cristo 
al limbo (Siena, Pin. Naz.) e la citata Natività del- 
la Vergine, Mosè spezza le tavole della legge e Il 
castigo del fuoco celeste (Pisa, Duomo). 

Becerra Francisco (Trujillo 1545 - Lima, Perù, 
1605) architetto spagnolo. Aperto agli influssi del- 
l'architettura rinascimentale italiana, fu attivo in 
patria, ma soprattutto nel Messico (costruì la Cat- 
tedrale di Puebla, dal 1575) e nel Sud America 
(progettò la chiesa di San Domingo a Quito e le 
Cattedrali di Cuzco e Lima). 

Becerra Gaspar (Baeza 1520) - Madrid 1568) pit- 
tore e scultore spagnolo. A Roma lavorò accanto 
a Daniele da Volterra e a P. Tibaldi a Trinità dei 
Monti (1545), in un ambiente dominato dai mo- 
delli michelangioleschi che interpretò in forme di 
vigorosa € patetica eloquenza classica negli affre- 
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schi da lui dipinti nel Palazzo del Pardo e nell'Al- 
cazar, a Madrid, e soprattutto nel grandioso reta- 
blo scolpito per la Cattedrale di Astorga (1558-60). 
Becher Bernd (Siegen 1931) e Hilla (Potsdam 
1934) fotografi tedeschi. Attivi dal 1957, sposati 
dal 1961, i B. ritraggono esclusivamente reperti di 
archeologia industriale, considerati come «scultu- 
re anonime» e organizzati per tipologie: gasome- 
tri, silos, altoforni, miniere, trasformatori, serbatoi 
per l'acqua. La loro indagine documentaria, ini- 
ziata nella zona altamente industrializzata di Sie- 
gen e della Ruhr (dal 1962), sì è estesa alle regio- 
ni industriali di altri paesi: Francia, Belgio, Lus- 
semburgo, Paesi Bassi, Gran Bretagna (1966) e 
Stati Uniti (dal 1968). Il rigore estetico delle im- 
magini — sempre in bianco e nero, con il soggetto 
al centro, in assenza di figure umane, così da con- 
ferirgli un carattere atemporale — e la loro itera- 
zione seriale, sono valsi ai B. una posizione di ri- 
lievo in ambito concettuale sin dagli anni Settan- 
ta, mentre l'insegnamento di Bernd alla Kun- 
stakademie di Diisseldorf (1976-96) ha influito in 
modo decisivo sulla formazione di una nuova ge- 
nerazione di fotografi tedeschi (A. Gursky, Th. 
Struth, Th. Ruff, C. Hofer). 

Bechwith John Gordon (Amplefort 1918 - 
Oxford 1991) storico dell’arte inglese. Specialista 
di arte bizantina e personalità di spicco nel mondo 
culturale anglosassone, è stato vicedirettore della 
sezione di architettura e scultura del Victoria and 
Albert Mus. di Londra. Nei suoi fondamentali 
contributi ( L'arte del primo medioevo. Carolingio, 
ottomano, romanico, 1964; L'arte di Costantino- 
poli. Un'introduzione all'arte bizantina, 1967; La 
prima arte cristiana e bizantina, 1970; Studi sull'ar- 
te bizantina e l'arte medievale occidentale, 1989) i 
fenomeni artistici sono indagati in stretta relazio- 
ne col contesto culturale e storico. 

Beckmann Max (Lipsia 1884 - New York 1950) 
pittore tedesco. Dopo aver studiato all’Accade- 
mia di Weimar (1899-1903) e successivamente a 
Parigi e Ginevra (1903-04), tenne nel 1906 la sua 
prima personale a Berlino; e qui si trasferì nel 
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«La note» (1918-19): olio su tela, cm 133 X154, Diisseldorf, 
Kuntstsanilivig Nordrhein-Westfalen. 


1907, restandovi fino al 1915. Dal 1915 al 1933 in- 
segnò alla Scuola di belle arti di Francoforte. Nel 
1937 fu costretto, in seguito alle persecuzioni na- 
ziste, a lasciare la Germania. Visse ad Amsterdam 
per dieci anni e nel 1947 si trasferì negli Stati Uni- 
ti dove insegnò alla Washington University di 
Saint Louis. Le prime opere di B. sono nell'orbita 
dell’impressionismo della Secessione berlinese, 
che egli poi superò, influenzato dai maestri del 
tardo gotico tedesco e dalle deformazioni espres- 
sioniste di O. Dix, con risultati, già attorno al 
1917, di crudo verismo, rispecchianti il tragico cli- 
ma del conflitto. In questa direzione La notte 
(1918-19, Disseldorf, Kunstsammlung Nord- 
rhein-Westfalen) è il primo capolavoro, anticipa- 
to dalla Deposizione del 1917 (New York, Mus. of 
Mod. Art). Ma già in queste opere, attraverso 
suggestioni di derivazione cubista, si andava deli- 
neando una squadratura più dura e aggressiva dei 
volumi. Verso il 1923, in consonanza con una ge- 
nerale ripresa classicista, B. perseguì una maggio- 
re semplificazione della forma, che pure non met- 
teva in discussione il sostanziale espressionismo 
della sua cultura artistica. Col 1928, in seguito ai 
contatti sempre più frequenti con la cultura di Pa- 
rigi, B. iniziò un processo di accentuazione cro- 
matica (Zingara, 1928, Zurigo, Kunsthaus). Fu 
questa la fase matura del lavoro di B., che si con- 
cretizzò in grandi quadri allegorici (il trittico Par- 
tenza, 1932-33, New York, Mus. of Mod. Art; La 
nascita, 1937, e Morte, 1938, entrambi a Berlino, 
Nationalgal.). 

Befulco Pietro (attivo a Napoli fra 1471 e 1503) 
pittore italiano. Di origine salernitana, ha lasciato 
una sola opera firmata, la Pala di santo Stefano 
(1490, Napoli, Mus. di Capodimonte), attorno al- 
la quale è stato ricomposto un nucleo di dipinti 
comprendente due Deposizioni entrambe a Na- 
poli (San Paolo Maggiore, 1495, e Mus. di Capo- 
dimonte), due /ncoronazioni della Vergine (Mila- 
no, Santa Maria Segreta, e Altenburg, Mus. Lin- 
denau), una Sanl'Anna metterza (coll. priv.) e un 
Trittico (Laino Bruzio, Parrocchiale), nei quali è 
evidente la dipendenza dai modi di Colantonio, 
trasposti in una sigla più fragile e minuta, come 
pure l'aggiornamento sulle novità innescate dalla 
presenza a Napoli di Antonello. 

BegaCornelis (Haarlem 1631/32-64) pittore e in- 
cisore olandese. Allievo di Adriaen von Ostade, 
ne riprese i motivi e i modi nelle sue popolare- 
sche scene di genere (Osteria, Augusta, Stiidtisc 
Kunstsammlungen), manifestando talora unayg 
acuta sensibilità per le sfumature psicolog@ 
della rappresentazione. 

Begarelli Antonio (Modena 1499 ca - 
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neoclassico (1846-53), un viaggio a Roma (1856- 
59) fece emergere la sua predilezione per l’arte ba- 
rocca e in particolare per le sculture di G.L. Berni- 
ni. La sua opera più importante è la Fontana di 
Nettuno a Berlino (1886-91). Scultore ufficiale di 
Guglielmo 11, eseguì mausolei, monumenti e molti 
busti-ritratto peri membri della famiglia imperiale. 
Begeyn Abraham (Leida 1637 - Berlino 1697) 
pittore e incisore olandese. Fu autore di nature 
morte (Natura morta su un fondo di paese, Ro- 
ma, Gall. Naz. d'Arte Antica), paesaggi e vedute 
di porti, nel gusto italianizzante di N. Berchem. 
Beham Barthel (Norimberga 1502 ca - m. in Ita- 
lia 1540) incisore e pittore tedesco. Fu, con il fra- 
tello HANS sEBALD (Norimberga 1500 - Francofor- 
te sul Meno 1550) un abile esecutore di incisioni 
di piccolo formato, influenzate da Diirer. Tra i 
suoi dipinti, il Miracolo della croce (1531, Mona- 
co, Alte Pin.) e alcuni penetranti ritratti. 
Behnisch Giinter (Lockwitz 1922) architetto te- 
desco. Dedicatosi inizialmente all'edilizia scolasti- 
ca, ha sperimentato con buoni risultati l'applica- 
zione di sistemi costruttivi prefabbricati (Istituto 
superiore di tecnica a Ulm, 1959-63; centro scola- 
stico di Oppelsbohm, 1966-69). Ha acquistato no- 
torietà con il complesso dell'Olympiapark a Mo- 
naco (1967-72, in collaborazione con F. Otto, per 
le Olimpiadi del 1972), dove per le coperture de- 
gli impianti ha utilizzato sofisticati sistemi di ten- 
sostrutture. Tra i lavori successivi, il progetto per 
la sede del parlamento tedesco a Bonn (1973-92) 
e la nuova sede dell’Akademie der Kiinste a Ber- 
lino (1996), nei quali viene riaffermata l’idea di 
un'architettura leggera, trasparente, visibile. 
Behrens Peter (Amburgo 1868 - Berlino 1940) 
architetto tedesco. Diplomato (1889) alla Scuola 
d’arte di Karlsruhe, si dedicò inizialmente alla pit- 
tura, aderendo nel 1893, a Monaco, al gruppo del- 
la Secessione; si applicò poi, anche attraverso l’in- 
tensa collaborazione con la compagnia AEG, al di- 
segno di oggetti d'uso e all'architettura. Le varie 
fasi dell’opera di B., personalità emergente tra i 
pionieri dell’architettura moderna, rispecchiano 
l’intero processo di avvicinamento all'estetica ra- 
zionalista. La casa realizzata da B. come propria 
abitazione nel 1900 a Darmstadt, dove si era tra- 
sferito su invito del granduca Ernst Ludwig, e il 
padiglione delle arti decorative all'Esposizione di 
Torino (1902) già testimoniano, sebbene ancora 
legati ai moduli dell'art nouveau, la ricerca di una 
difficile mediazione fra adesione all’internaziona- 
lismo avanzante e difesa della tradizione naziona- 
le tedesca. Il padiglione dell'Esposizione di OI- 
denburg (1905) e il crematorio di Dellstern presso 
Hagen (1906) esprimono il passaggio a una sorta 
di neoromanico filtrato attraverso la Secessione. 
Nei cinque edifici industriali realizzati per la AEG, 
in particolare nella Turbinenfabrik (1909) della 
Huttenstrasse a Berlino-Moabit, B. affermò l’in- 
tenzione simbolica, l'oggettività metodologica e la 
carica positivistica che riprese poi in modo ancor 
più perentorio nel Continental-Kautschuk und 
Guttaperdrakompanie (1912) e nelle Frankfurter 
Gasgesellschaft di Osthafen (1913). Nel dopo- 
guerra, con la fabbrica Hòchst di Francoforte 
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(1920-24) B. si accostò all’espressionismo, accen- 
tuandone la componente romantica nella cappel- 
la all'Esposizione di Monaco (1920), mentre le ac- 
cialerie Hoag a Oberhausen (192 1) e, soprattutto, 
la manifattura tabacchi di Linz (1930) rivelano ac- 
cenni all'architettura di F.L. Wright e chiari riferi- 
menti a quella di E. Mendelsohn. L'ultima produ- 
zione di B. segna infine il passaggio dall’espressio- 
nismo al razionalismo, già visibile nell’edificio al 
Weissenhof di Stoccarda (1927) e nei grandi ma- 
gazzini in Alexanderplatz a Berlino (1927) e poi 
espresso con rigorosa decantazione nella Villa 
Ganz di Gronberg. 

Bélanger Frangois Joseph (Parigi 1744-1818) ar- 
chitetto francese. Architetto di corte sotto Luigi 
xvI (padiglione e giardini all'inglese di Bagatelle 
nel Bois de Boulogne, 1777), decoratore raffina- 
tissimo (introdusse fra l’altro l’impiego della carta 
da parati), promosse, dopo la rivoluzione, il rin- 
novamento delle tecniche costruttive (cupola del- 
la Halle aux blés a Parigi, in ghisa e rame, 1802). 
Belbello da Pavia Luchino (notizie 1432-62) mi- 
niatore italiano. Personalità tra le più estrose e ge- 
niali della miniatura italiana, seppe fondere gli in- 
flussi del tardo gotico lombardo e quelli dell’am- 
biente emiliano (Giovanni da Modena), con risul- 
tati di inquietante fantasia e di fastoso irrealismo. 
Lavorò per le principali corti dell’Italia settentrio- 
nale; tra le sue opere: la seconda parte dell’Offi- 
ziolo di Filippo Maria Visconti (Firenze, Bibliote- 
ca Naz.), miniature sulla Bibbia Estense (1430-40, 
Biblioteca Vaticana) per Nicolò i d'Este, sul Bre- 
viario di Maria di Savoia (Chambery, Biblioteca 
Municipale) e sul Messale del Duomo di Manto- 
va, per i Gonzaga (1461). 

Belgiojoso Lodovico Barbiano di + BBPR. 

Bell Graham (Durban, Transvaal, 1910 - Newark 
on Trent, Nottinghamshire, 1943) pittore e critico 
d’arte inglese di origine sudafricana. Trasferitosi a 
Londra nel 1931, fu influenzato dal postimpres- 
sionismo astrattizzante e dalle idee moderniste di 
D. Grant. Abbandonata temporaneamente la pit- 
tura per la critica militante d'impronta socialista 
alla metà degli anni Trenta (scriveva per «Left 
Review», «Listener», «New Statesman»: nel 1939 
pubblicò il pamphlet L'arrista e il suo pubblico). 
dopo il 1937 riprese a dipingere seguendo il natu- 
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ralismo della Euston Road School (// caffé, 1937- 
38, Manchester. City Art Gall.). 
Bellange Jacques (attivo a Nancy nel primo ven- 
tennio del sec. xvi) pittore e incisore francese. Al 
servizio di Carlo ni di Lorena, realizzò apparati e 
decorazioni in gran parte perduti. Restano invece 
vari ritratti, dipinti storici, religiosi e profani (// fe- 
stino di Erode, Monaco, Alte Pin.), incisioni e di- 
segni: essi attestano un’interpretazione fortemen- 
te stilizzata di moduli del manierismo nordico e 
italiano, con forme sottili e allungate cui il chiaro- 
scuro conferisce una grande suggestione fantasti- 
ca, che influenzeranno profondamente J. Callot. 
Bellangé Pierre-Antoine (1758-1837) ebanista 
francese. Maître menuisier dal 1788, fu attivo a Pa- 
rigi, dove eseguì numerosi sedili e mobili, per lo 
più in mogano, per Napoleone, e poi per Luigi xv 
e per Carlo x, alcuni dei quali conservati al Mus. du 
Chateau di Versailles Nel 1820 il presidente degli 
Stati Uniti J. Monroe gli commissionò alcuni mo- 
bili per la Casa Bianca di Washington, ancora in 
parte conservati. Ebanista di corte fu anche il fra- 
tello, LOUIS FRANCOIS (1759-1827) che utilizzò per le 
sue creazioni anche placche di porcellana di Sèvres 
(tavolo con stipo, Coll. Reale d'Inghilterra). 
Bellano Bartolomeo (Padova 1437/38 - 1496/97) 
scultore italiano. Figlio di un orafo, lavorò nella 
bottega di Donatello a Padova e in seguito a Fi- 
renze, ma lasciò nella città natale le sue opere 
principali (rilievi bronzei per il coro della Basilica 
di Sant'Antonio, 1484-90; monumento dei giure- 
consulti Paolo e Angelo De Castro in Santa Ma- 
ria dei Servi, 1492: monumento al filosofo Pietro 
Roccabonella in San Francesco, portato a termine 
dal Riccio). Ispiratosi dapprima allo «stiacciato» 
donatelliano, si orientò poi verso forme di acuta 
drammaticità, resa con sottili effetti pittorici e col 
vivace dinamismo delle scene. Importante la pro- 
duzione di bronzetti (David, New York, Metro- 
politan Mus.: San Gerolamo, Parigi, Louvre) imi- 
tata e continuata dall’allievo Riccio. 
Bellechose Henri (Brabante, ? - Digione 1440)/ 
44) pittore e miniatore franco-fiammingo. Fu atti- 
vo in Borgogna, alla corte ducale di Giovanni 
Senza Paura, ma una ricostruzione della sua atti- 
vità resta tuttora problematica. Attorno a un'o- 
pera fondamentale, ma anch'essa controversa, La 
comunione e il martirio di san Dionigi per la cer- 
tosa di Champmol a Digione (1415-16 ca, ora al 
Louvre), altre ne sono state riunite (Pietà e Depo- 
sizione nel sepolcro, Louvre; Pietà, Troyes, Mus.; 
Incoronazione della Vergine, Berlino, Staatl. 
Mus.) che mostrano rapporti evidenti con le cor- 
renti d’arte fiamminga e italiana (soprattutto se- 
nese) presenti all’epoca in un centro culturalmen- 
te assai vivo come Digione. 
Bellegambe Jean (Douai, 1468/70 - m. dopo il 
1534) pittore fiammingo. Allievo probabilmente 
di J. Provost a Valenciennes, risulta attivo dal 
1504 a Douai dove dipinse per le chiese della città 
e le abbazie del circondario opere che rivelano la 
persistente fedeltà alla tradizione quattrocentesca 
(R. Van der Wevden. H. Memling, G. David) nel- 
l'esecuzione meticolosa e raffinata come pure nel- 
l'elaborazione iconografica di complessità ancora 
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tardomedievale (Polittico della Trinità, 1509-15, 
Douai, Mus.). Le opere più tarde (Giudizio Fina- 
le, Berlino, Gemiildegal.; pannelli della Pala di 
San Maurando dipinta fra 1526 e 1528 per la chie- 
sa cli Saint Amé, ora smembrata fra i musei di 
Douai e Arras) manifestano un aggiornamento 
sui modi di Q. Metsys e Luca da Leida. 

Belli Valerio, detto V. Vicentino (Vicenza 1468- 
1546) orafo e intagliatore dii cristalli e pietre dure 
italiano. L'attività di orafo e la specializzazione 
nell’intaglio delle pietre dure, probabilmente av- 
venuta a Venezia, sono documentate da un grup- 
po di opere dei primi due decenni del Cinquecen- 
to: una piccola scultura in bronzo raffigurante una 
Madonna in trono col Bambino, il reliquiario di 
Marc'Antonio Morosini nel Tesoro di San Marco 
(1509 ca), il «fornimento d'altare» del Victoria 
and Albert Mus. (1516-17 ca) e il piatto in argen- 
to, smalti e cristallo di rocca nella Schatzkammer 
di Monaco (1518-19 ca). A Roma dagli inizi del 
1520), entrò in amicizia con Michelangelo e Raf- 
faello e ricevette da Clemente vii la commissione 
di una croce in cristallo di rocca e tre medaglioni 
ovali con Storie di Cristo (1524, Biblioteca Vatica- 
na), e di una cassettina in argento dorato, smalti e 
cristalli (realizzata a Vicenza, 1532, oggi a Firenze, 
Mus. degli Argenti in Palazzo Pitti), donata dal 
papa a Francesco i di Francia. Di altre opere del 
B., segnalate dalle fonti, è smarrita ogni traccia. 
Chiamato di nuovo a Roma (1539) da Paolo n 
Farnese come coniatore nella zecca pontificia, ri- 
tornò ben presto a Vicenza dove nel 1542 ebbe la 
visita del Vasari, che gli dedicò una biografia, uni- 
co rappresentante di una delle cosiddette «arti 
congeneri» incluso nelle Vite. 

Belling Rudolf (Berlino 1886 - Krailling 1972) 
scultore tedesco. Figura centrale, negli anni Dieci, 
del rinnovamento della scultura tedesca nella li- 
nea del linguaggio cubo-espressionista, fu nel 
1918 tra i fondatori, a Berlino, della November- 
gruppe. Nei primi anni Venti la sua ricerca sui 
rapporti tra i vuoti e i pieni e l’incontro con N. 

Gabo e A. Archipenko lo avvicinò all’astrattismo. 
Durante il regime nazista la sua produzione fu 
bollata come «arte degenerata», al pari di quella 
di tanti altri artisti d'avanguardia, e messa al ban- 
do. Ciò indusse B. a trasferirsi nel 1937 a Istanbul; 
rientrò in Germania solo nel 1966. 

Bellini Gentile (Venezia?, 1430 ca - 1507) pittore 
italiano. Figlio di Jacopo e fratello di Giovanni, si 
affermò nel 1465 con il Ritratto di san Lorenzo 
Giustiniani (Venezia, Gall. dell’Acc.), primo di 
una folta serie di ritratti (// Doge Andrea Vendra- 
min, New York, Frick Coll.; /{ Doge Giovanni 
Mocenigo, Venezia, Mus. Correr; Gian Francesco 
Gonzaga, Bergamo, Acc. Carrara) culminata nel 
1479, quando il B. fu inviato dalla Serenissima a 
Costantinopoli per eseguirvi il Ritratto di Mao- 
metto tr (Londra, Nat. Gall.): sono volti colti con 
segno sottile e acuto, generalmente di pieno pro- 
filo: la nettezza della rappresentazione confina 
con l’astrazione, e ha fatto anche pensare a in- 
fluenze della miniatura orientale. A_ partire dal 
1466, anno in cui dipinse la perduta decorazione 
della Scuola Grande di San Marco (finita nel 
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Gentile Bellini 

1 «Processione a 
San Marco» 
(1496): tempera 
su tela, 

cm 3607 X745. 
Venezia, Gallerie 
dell'Accademia. 
2 «Ritratto di 
Maometto 1» 
(1480): dipinto 
su tavola, 

cm 7()xX 52. 
Londra, National 
Galler y. 


1485), il B. era pittore ufficiale della signoria; dal 
1474 operò nel Salone del Maggior Consiglio in 
Palazzo Ducale, ma i dipinti furono distrutti dal- 
l'incendio del 1577. Superstite, e caratteristica del- 
lo stile maturo del B., è invece la decorazione del- 
la Scuola di San Giovanni Evangelista, per cui di- 
pinse le due tele più grandi (Processione a San 
Marco, 1496, e Miracolo al ponte San Lorenzo 0 
della Santa Croce, 1500), ora alle Gall. dell’Acc. di 
Venezia: fedeli descrizioni della città e dell’am- 
biente veneziano (e, indirettamente, modelli per il 
vedutismo successivo), i due teleri sono costruiti 
secondo tagli pittoreschi e apparentemente liberi, 
ma con un rigore formale che conferisce loro una 
vitalità intensa ma quasi astratta, ben diversa dal 
luminoso lirismo del Carpaccio cui B. viene spes- 
so accostato. Ultima opera documentata è la Pre- 
dica di san Marco, commissionatagli nel 1504, già 
nella Scuola di San Marco e ora a Milano, Brera, 
in cui il ritmo più pausato e grandioso e la diversa 
morbidezza sono dovute al fatto che il dipinto fu 
terminato dal fratello Giovanni. 

Bellini Giovanni (Venezia 1431/36 ca - 1516) pit- 
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tore italiano. Figlio di Jacopo, iniziò la sua attività 
nella bottega paterna, accanto al fratello Gentile. 
Nei dipinti anteriori al 1460, anche in quelli anco- 
ra vicini ai modi tardogotici di Jacopo, l’energica 
definizione grafica dei contorni indica l’orientarsi 
del giovane artista verso l'opera del cognato A. 
Mantegna, allora attivo a Padova: Trasfigurazio- 
ne e Crocifissione (entrambe a Venezia, Mus. 
Correr). AI di là delle assonanze stilistiche, i di- 
pinti di B. si allontanano però dalla veemente epi- 
ca mantegnesca per una intonazione assorta e do- 
lente della rappresentazione e per l'intimo rap- 
porto emozionale che viene a legare le figure al 
vasto paesaggio, dominato da un senso di religio- 
so silenzio; esemplare in questo senso risulta il 
confronto tra le due Orazione nell'orto, di B. e di 
Mantegna, nella Nat. Gall. di Londra. Una mag- 
giore morbidezza e ricchezza di toni e passaggi 
cromatici e lo smorzarsi della tensione lineare, 
pur nel permanere di una limpida nettezza di stac- 
chi e legature ritmiche, caratterizzano opere come 
il Cristo sul sarcofago (Milano, Mus. Poldi Pezzo- 
li), il Salvatore benedicente (Parigi, Louvre), la 
Pietà (Milano, Brera) e il Polittico di san Vincenzo 
Ferreri (Venezia, Santi Giovanni e Paolo), con le 
quali, nel corso del settimo decennio del secolo, 
B. giunge a piena autonomia e maturità artistica. 
Segue, dipinta tra il 1471 e il 1474, la Pala di Pesa- 
ro (Incoronazione della Vergine, predella e pila- 
stri laterali nel Mus. Civ. di Pesaro; Compianto sul 
Cristo morto, nella Pin. Vaticana), opera che nel- 
la grandiosa e limpida struttura spaziale e nella 
intensa luminosità del colore rivela la conoscenza 
e la comprensione dell’opera di Piero della Fran- 
cesca e dei contemporanei maestri fiamminghi: 
tale conoscenza si riflette in numerose altre opere 
degli ultimi decenni del Cinquecento, dal Ritratto 
di Jorg Fugger (1474, Pasadena. Norton Simon 
Mus.) alle Stigmate di san Francesco* della Frick 
Coll. di New York. alla Trasfigurazione del Mus. 
di Capodimonte di Napoli. fino ai mirabili effetti 
di fusione atmosferica e alle «classiche» e solenni 
composizioni della Pala di san Giobbe (1479 ca, 
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Giovanni Bellini 

1 «Pietà» (1465 ca): tempera su 
tavola, cm S6 N107. Milano, Brera. 
2 «Incoronazione della Vergine»: 
tavola centrale della «Pala di 
Pesaro»(part., 1471-74); olio su 
tavola, cen 262 X240), Pesaro, Museo 
Civico. 


3 «Madonna con pera» (1488 ca): 
olio su tavola, cm 84,3X65,5. 
Bergarno, Accademia Carrara. 

4 «Sacra allegoria» (part., 1490-1500 
ca):olio su tavola, cm 73X119. 
Firenze, Uffizi. 
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Venezia, Gall. dell’Acc.), del Trittico dei Frari 
(Venezia, chiesa dei Frari) e della Sacra allegoria 
(Firenze, Uffizi), dove è pure possibile cogliere, 
nella geometrica e rigorosa tornitura delle forme, 
assonanze con le opere veneziane di Antonello da 
Messina, con cui il B. intrattenne un complesso 
rapporto di dare e avere forse già dal 1471. Pitto- 
re ufficiale della signoria dal 1483, capo di una fio- 
rente bottega, dove collaboratori e seguaci repli- 
cano le invenzioni e i prototipi del maestro, B. 
moltiplica in quegli anni le variazioni sui temi del- 
la Madonna con il Bambino e della Sacra conver- 
sazione, ispirandosi a un costante tipo ideale di 
bellezza, ma con ritmi sempre nuovi nell’anno- 
darsi e nel contrapporsi dei diversi elementi della 
composizione (Venezia, Gall. dell’Acc.; Parigi, 
Louvre; Bergamo, Acc. Carrara). Numerosi an- 
che i ritratti, simili nell'impianto a quelli di Anto- 
nello: Jacopo Marcello (Washington, Nat. Gall.), 
Giovane senatore (Padova, Mus. Civ.), il Doge 
Leonardo Loredan (Londra, Nat. Gall.). 

Fin dai primi anni del Cinquecento (del 1502 è il 
Battesimo di Cristo per la chiesa di Santa Corona 
a Vicenza) si avverte un profondo rinnovamento 
nell’arte di B., che non esita ad accettare la sfida 
della nuova generazione di geniali artisti cresciuti 
accanto a lui e nell’ammirazione della sua opera, 
da L. Lotto a Sebastiano del Piombo, da Giorgio- 
ne a Tiziano. La Pala di san Zaccaria (Venezia, 
San Zaccaria), di straordinario equilibrio monu- 
mentale, ricchezza cromatica e fusione di toni, se- 
gue quella dipinta in precedenza da Giorgione 
per il Duomo di Castelfranco; la Pala di san Gio- 
vanni Crisostomo (1513) sembra una puntuale ri- 
sposta del vecchio artista a quella dipinta circa tre 
anni prima da Sebastiano del Piombo per la me- 
desima chiesa veneziana. Il tema della Madonna 
con il Bambino viene ripreso e rinnovato con l’a- 
prirsi di paesaggi di sempre più vasto respiro at- 
mosferico, come nella Madonna del Prato (Lon- 
dra, Nat. Gall.) o nella Madonna con il Bambino 
(datata 1510, Milano, Brera), mentre compaiono 
anche temi profani con il Festino degli dei (Wa- 
shington, Nat. Gall.), dipinto per Alfonso d'Este, 
e la Venere allo specchio (Vienna, Kunsthistori- 
sches Mus.), o biblici come l'Ebbhrezza di Noè 
(Mus. di Besangon), ma interpretati con profonda 
naturalezza nella composizione distesa e nella 
modellazione intensamente pittorica. Sensibile e 
aperto alla suggestione delle opere di altri mae- 
stri, ma dotato di una straordinaria coerenza sul 
piano formale come su quello spirituale, B. riflet- 
te nella sua opera (dall’acuta accensione patetica 
dei dipinti giovanili alla serena classicità di quelli 
della maturità e degli anni più tardi) la vicenda 
dell’umanesimo veneto nel momento del suo 
sbocciare e della sua felice affermazione. 

Bellini Jacopo (Venezia 1400 ca - 1470/71) pittore 
italiano. Allievo di Gentile da Fabriano a Vene- 
zia, lavorò a Verona (Crocefissione, 1436, in Duo- 
mo), Ferrara (Ritratto di Lionello d'Este, 1441), 
Venezia (nella Scuola Grande di Sant Evangeli- 
sta, 1452, e nella Scuola Grande di San Marco, 
1466) e Padova (Cappella Gattamelata, con i figli 
Giovanni e Gentile, 1460). Queste opere sono 


però andate perdute, e la fisionomia dell’artista 
non è facilmente ricostruibile. Giovanili sono cer- 
to le Madonne di Bergamo (Acc. Carrara) e di 
Venezia (Gall. dell'Acc.), di una delicatezza cro- 
matica ancora tardogotica e segnate dall'influsso 
di Gentile; a capo di questa fase è forse la Ma- 
donna con Lionello d’Este al Louvre, dal fiabesco 
paesaggio di gusto internazionale, mentre le Ma- 
donne agli Uffizi e nella Gall. Tadini di Lovere 
accennano a una diversa solidità strutturale, forse 
effetto dei contatti con il Mantegna, che fu suo 
genero. A una fase più tarda appartengono anche 
Il monumentale Crocefisso di Verona (Mus. di 
Castelvecchio), purtroppo rovinato, l’Annuncia- 
zione in Sant'Alessandro a Brescia (1444), il San 
Gerolamo al Mus. di Castelvecchio (1443), irto di 
durezze mantegnesche, e la Madonna di Brera a 
Milano (1448). Controversa è la collocazione dei 
due Libri di disegni del Louvre a Parigi e del Bri- 
tish Mus. a Londra, raccolte disorganiche e non 
interamente autografe, in cui moduli formali tar- 
dogotici si trovano accanto a originali anche se in- 
genue ricerche in ambito classicistico e prospetti- 
co, a documentazione di una evoluzione in senso 
umanistico analoga a quella di Antonio Vivarini. 
Bellmer Hans (Kattowitz, Germania, oggi Ka- 
towice, Polonia, 1902 - Parigi 1975) pittore e scul- 
tore tedesco. Dopo gli studi al Politecnico di Ber- 
lino, lavorò contemporaneamente come indu- 
strial designer e come grafico pubblicitario e par- 
tecipò alla dissacrante esperienza del dada berli- 
nese, nel cui ambito sviluppò una sottile indagine 
sull’erotismo. Cacciato dal nazismo, si trasferì de- 
finitivamente a Parigi. Tra il 1937 e il 1965 rea- 
lizzò in fasi diverse una bambola di alluminio arti- 
colata (Die Puppe), vista come oggetto feticistico 
trasformabile. Associatosi al gruppo surrealista, 
realizzò raffinati assemblages (Mitragliatrice in 
stato di grazia, 1937, New York, Mus. of Mod. 
Art) e sperimentò con M. Ernst la tecnica delle 
decalcomanie da gouaches colorate. Fra le sue 
opere di illustratore sono da ricordare le tavole 
per la sua Anatomia dell'immagine (1957) e le sei 
acqueforti per la Storia dell'occhio di G. Bataille. 
Bellori Giovan Pietro (Roma 1613-96) scrittore 
d’arte italiano. Uomo di vasta cultura e moltepli- 
ci interessi (collezionista, archeologo, pittore, 
poeta), fu amico di N. Poussin, bibliotecario di 
Cristina di Svezia e «antiquario di Roma» sotto 
Clemente x, per il quale scrisse le Adnuranda ro- 
manorunm antiquitatum ac veteris scul pturae vesti- 
gia (1693), importante raccolta dì fonti archeolo- 
giche. Ma l’opera sua fondamentale, come teori- 
co e critico, sono le Vite de’ pittori, scultori e ar- 
chitetti moderni (1672), cui è premesso il discorso 
sull'/dea della pittura, scultura e architettura. Con 
tale testo B. si impose come personalità guida del 
classicismo secentesco, basato sul culto degli an- 
tichi e su quello di Raffaello (B. diede anche 
un'acuta descrizione delle Stanze Vaticane). se- 
condo un ideale di bellezza che egli vide incarna- 
to nell'opera di Poussin. 

Bellosio Carlo (Milano 1801 - Bellagio, Como. 
1849) pittore italiano. Allievo di P. Palagi a Mila- 
no, legato a canoni neoclassici, collaborò con il 
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maestro dal 1829: lo seguì inoltre (1836-45) quan- 
do fu chiamato a Torino per dirigere la ristruttu- 
razione delle residenze reali promossa da Carlo 
Alberto. Lavorò nel castello di Racconigi, nel ca- 
stello di Pollenzo e nel Palazzo Reale di Torino. 

Bellotto Bernardo (Venezia 1721 - Varsavia 
1750) pittore e incisore italiano. Figlio di una so- 
rella del Canaletto, fu allievo dello zio, dal quale 
apprese l’arte di ritrarre lucidamente vedute di 
città e di paesi. Ereditò anche il suo nome, Cana- 
letto, con cui fu noto soprattutto in Germania. A 
Roma nel 1742, lavorò in seguito in Lombardia e 
a Torino dipingendo vedute (Vaprio d'Adda al 
Metropolitan Mus. di New York: le Vedute della 
Gazzada a Brera, Milano; Palazzo Reale a Torino 
e L'antico ponte sul Po alla Gall. Sabauda di Tori- 
no) che già dimostrano nel giovane artista una ca- 
pacità di distinguersi dal maestro per un senso più 
acuto degli effetti fenomenici e una visione meno 
nitida nell'insieme e allo stesso tempo distaccata, 
più attenta ai particolari, a tratti lievemente vela- 
ta e malinconica. Da Torino egli si trasferì a Dre- 
sda (1747-49), poi a Vienna e a Monaco (1761), 
nuovamente a Dresda fino al 1767 e infine a Var- 
savia: al servizio prima di Augusto i, elettore di 
Sassonia, poi di Maria Teresa d'Austria, dell’elet- 
tore bavarese e di Stanislao Augusto Poniatow- 
ski. re di Polonia. Il suo destino d’artista è segna- 
to dall’interesse che i protettori nordici mostrano 
per lui, ma non per commissionargli pittoresche 
vedute di Venezia, come avevano fatto gli inglesi 
con il Canaletto, bensì chiedendogli ritratti delle 
proprie città, Dresda, Monaco, Vienna, Varsavia, 
da essi portate a magnificenza moderna. Contro i 
cieli un po° smorzati ma amplissimi, i campanili 
rococò e le grandi strutture dei palazzi principe- 
schi, i ponti e le case borghesi prendono una fis- 
sità malinconica che spesso acque ferme rifletto- 
no nitidamente. Le figure umane. fra luci e ombre 
lunghissime, danno alle vedute il palpito del tem- 
po, degli incontri e della solitudine. Si ricordano // 
fossato dello Zwinger (1754 ca), allo Staatl. Kunst- 
sammlungen di Dresda; Vienna dal Belvedere 


Bernardo Bellotto 


(1759-60), al Kunsthistorisches Mus. di Vienna; 
Nymphenburg visto da Monaco (1761), allo Staa- 
tl. Schlosses, Garten und Seen di Monaco; Piazza 
Lobkowitz a Viermna, al Kunsthistorisches Mus. di 
Vienna. A Varsavia lavorò anche a decorare il 
Castello Reale, aiutato dal figlio, ma l’opera è an- 
data distrutta: il B., tuttavia, non interruppe mai la 
sua attività di vedutista, realizzando, accanto alle 
opere pittoriche, finissime incisioni. 

Bellows George (Columbus, Ohio, 1882 - New 
York 1925) pittore, illustratore e litografo statuni- 
tense. Non lasciò mai gli Stati Uniti, ma alla scuo- 
la di R. Henri recepì elementi dell’arte europea, 
in particolare la tradizione realista dagli olandesi 
del Scicento ai francesi del sec. xix. Partecipò al 
clima di The Eight, il primo gruppo organizzato di 
artisti statunitensi inteso a ricercare uno stile che 
nella sua immediatezza espressiva, applicata a te- 
mi di vita contemporanea, corrispondesse ade- 
guatamente all'esperienza americana. In tale con- 
testo si collocano i dipinti più famosi di B., come 
le numerose versioni di incontri di pugilato (Sera- 
ta per uomini da Sharke y's, 1907, Cleveland, Mus. 
ot Arts; Dempsey e Firpo, 1924, New York, Whit- 
ney Mus. of American Art). 

Belluschi Pietro (Ancona 1899 - Portland, Ore- 
gon, 1994) architetto statunitense d'origine italia- 
na. Trasferitosi nel 1923 negli Stati Uniti, nel 1943 
fondò un proprio studio, rilevato nel 1950 da 
Skidmore, Owings & Merrill. Fu anche docente di 
architettura al Massachusetts Institute of Techno- 
logy (Mir) dal 1951 al 1965. Tra le sue opere vanno 
ricordate: l'Equitable Building a Portland (1948); 
la biblioteca del Bennington College nel Vermont 
(1960); e la Julliard School of Music al Lincoln 
Center di New York (1970), tutte improntate a 
un gusto europeizzante. 

Beltrame Achille (Arzignano, Vicenza, 1871 - Mi- 
lano 1945) disegnatore e pittore italiano. Fu ritratti 
sta e decoratore, ma è noto soprattutto come illu- 
stratore della copertina a colori della «Domenica 
del cornere» (dal 1898), in cui documentò, con gusto 
veristico e popolare, quarant'anni di storia italiana. 


«Monaco di Baviera. U castello di Nymphenburg, da ovest» (1761 ca): olio su tela, cn 69,5Xx120. Washington, National 
Gallery of Art. 
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1-2 «Valletto di spade» e «Cavaliere di spade»: carte da 
tarocchi. Milano, Brera. 


Beltrami Luca (Milano 1854 - Roma 1933) archi- 
tetto italiano. Fu il maggiore rappresentante ita- 
liano del restauro storico, corrente che sosteneva 
la necessità di basare la ricostituzione dei monu- 
menti su una precisa documentazione. A lui si de- 
vono, fra l’altro, i restauri della Rocca di Soncino 
(1882-85), della chiesa di Santa Maria delle Gra- 
zie (1886-95) e del Castello Sforzesco a Milano 
(1884-97). Tra le sue opere architettoniche, im- 
prontate a un eclettismo che riprende, in partico- 
lare, spunti cinquecenteschi, si ricordano a Milano 
il palazzo delle Assicurazioni Venezia (1896-99) e 
II palazzo della Banca Commerciale Italiana. 
Belvedere Andrea (Napoli 1652 ca - 1732) pitto- 
re italiano. Godette di vasta fama come pittore di 
nature morte, specializzandosi in composizioni 
floreali. Convolvoli e palle di neve, del 1680 ca 
(Napoli, Mus. di Capodimonte), appartiene al suo 
periodo migliore, quando la sua arte diventò una 
versione raffinata dello stile barocco di A. Brue- 
ghel e della tarda produzione di G.B. Ruoppolo. 
Nei suoi quadri compaiono spesso figure dipinte 
dal Solimena. 

Belzoni Giovanni Battista (Padova 1778 - Gwato, 
Benin City, 1823) studioso e avventuriero italia- 
no. Ingegnere idraulico, viaggiò e diede spettaco- 
li di vario tipo (fra cui giochi d’acqua) in numero- 
si paesi. Trovò forse la sua autentica vocazione 
quando, per conto del governo britannico (e dopo 
aver organizzato l'arduo trasporto per mare del 
busto di Ramses a Londra), condusse fra 1815 e 
1819 scavi in Egitto. I ricchi materiali rinvenuti so- 
no in larga parte in Gran Bretagna, dove contri- 
buirono anche a incrementare le collezioni del 
British Museum. Fra le scoperte più rilevanti, 
quella della tomba di Sethi 1 e l'apertura della pi- 
ramide di Chefren. Le sue indagini, considerati i 
tempi (la vera e propria egittologia doveva ancora 
nascere), furono assai caute e scrupolose. Scrisse 
Resoconto delle operazioni e scoperte recenti nelle 


piramidi, templi, tombe e scavi in Egitto e nella 
Nubia (1820), pubblicato in inglese a Londra ac- 
compagnato da 44 tavole con disegni acquerellati, 
e altre opere dedicate all'Egitto. 

Bembo Benedetto (Brescia, notizie 1462-93) pit- 
tore italiano. Fratello di Bonifacio, e come lui do- 
cumentato prevalentemente a Cremona, sì staccò 
dalla cultura tardogotica orientandosi verso l’am- 
biente padovano di Squarcione e Mantegna. Sua 
unica opera sicura è il Polittico di Torrechiara 
(1462, Milano, Castello Sforzesco), attorno a cui 
sono stati raccolti altri dipinti come la Madonna 
col Bambino del Mus. di La Spezia e la Madonna 
in trono e i santi Nicola da Tolentino e Giorgio 
(Cremona, Mus. Civ.). 

Bembo Bonifacio (Brescia 1420) ca - notizie fino al 
1477) pittore e miniatore italiano. Della sua vasta 
attività per gli Sforza a Milano, Pavia, Vigevano, ci 
rimangono oggi, sicuramente documentati, solo i 
Ritratti di Francesco Sforza e Bianca Maria Vi- 
sconti, affrescati nella Cappella Cavalcabò di 
Sant Agostino a Cremona, dove gli è anche attri- 
buita la decorazione ad affresco delle lunette e 
delle volte con Storie della Vergine; il trittico con 
l’Incoronazione della Vergine (Cremona, Mus. 
Civ.); gli affreschi della cappella del vescovo Palla- 
vicino nel castello di Monticelli d’Ongina e i raffi- 
nati Tarocchi (parte all’Acc. Carrara di Bergamo e 
parte alla Pierpont Morgan Library di New York: 
altri a Milano, Brera). Sebbene legato al mondo 
tardogotico lombardo, B. avvertì pienamente le 
novità rinascimentali e naturalistiche portate in 
Lombardia da Gentile da Fabriano e da Masolino. 
Bembo Giovan Francesco (n. Cremona, notizie 
1515-36) pittore italiano. E identificabile con quel 
Gian Francesco Vetraro citato dal Vasari nella vi- 
ta di Polidoro da Caravaggio e di Maturino: si ipo- 
tizza un suo soggiorno a Roma al seguito del Boc- 
caccino, col quale collaborò dal 1515 nella realiz- 
zazione degli affreschi del Duomo di Cremona 
(Adorazione dei Magi, Presentazione al tempio). 
Alla fase tarda, influenzata dal classicismo cen- 
troitaliano, spetta la Madonna di san Niccolò 
(Cremona, Mus. Civ.). Artista estroso e bizzarro, 
incline al grottesco e al caricaturale, ha fornito 
brillanti prove anche nell’ambito della ritrattistica. 
Ben + Vautier, Benjamin. 

Benaglio Francesco (Verona 1432 ca - 1492) pit- 
tore italiano. In rapporto con l’ambiente squar- 
cionesco padovano, imitò fedelmente il Mantegna 
nel Trittico di san Bernardino (Verona, San Ber- 
nardino, 1462), dandone però una versione vivace 
e squillante di colore che rivela una iniziale for- 
mazione gotica (Madonna del ventaglio, Verona, 
Mus. di Castelvecchio). 

Benci Antonio + Pollaiolo. 

Benci di Cione (notizie dal 1345 - m. 1388) scul- 
tore e architetto italiano. Di probabile origine co- 
masca, fu attivo in tutti i maggiori cantieri fioren- 
tinì della seconda metà del sec. xIV. a partire dal 
Bargello (1345-46) e da Orsanmichele. Oltre al- 
l'Oratorio di San Giovanni nel monastero di San- 
ta Maria del Fiore presso Firenze (dal 1348). gli si 
deve una lunga attività per il Duomo. del quale fu 
eletto per due volte capomastro: nel 1376. nella 


Bencovich 


fase di realizzazione delle navate e di innalzamen- 
to dei pilastri della cupola, e nel 1382-83, mentre 
si procedeva all'erezione delle cappelle della tri- 
buna settentrionale. Lavorò anche nella Loggia 
della Signoria e nel Duomo di Siena. 

Bencovich Federico (Venezia o Dalmazia, 1677 
ca - Gorizia 1750) pittore italiano. Allievo a Bolo- 
gna di C. Cignani e influenzato dai modi di G.M. 
Crespi, fu attivo a Venezia, dove ebbe contatti 
con il Piazzetta (pala del Beato Pietro Garmbacor- 
ti in San Sebastiano), in Germania e in Austria. A 
Vienna risiedette per molli anni, diventando pit- 
tore di corte di Federico Carlo di Schénborn, ve- 
scovo di Bamberga e di Wiirzburg. La sua pittura, 
di un cromatismo denso, a forti chiaroscuri, è ca- 
ratterizzata da un’enfasi drammatica e da uno sti- 
le vigoroso e tormentato che ebbero larga in- 
fluenza sugli artisti austriaci. 

Bendz Wilhelm Ferdinand (Odense 1804 - Vi- 
cenza 1832) pittore danese. Allievo di Ch.W. 
Eckersberg all'Accademia di Copenaghen, nel 
IS31 intraprese un viaggio di studio attraverso la 
Germania, soggiornando circa un anno in Baviera 
e giungendo fino in Italia. Dipinse ritratti — figure 
isolate e gruppi di famiglia — originali nel taglio e 
spesso ambientati in interni, con complessi effetti 
di luce artil'iciale. 

Benedetta B. Cappa Marinetti detta (Roma 1897 
- Venezia 1977) pittrice e scrittrice italiana. Fu al- 
lieva di G. Balla, nel cui studio conobbe F.T. Ma- 
rinetti. che nel 1925 divenne suo marito. Consa- 
cratasi alla pittura dopo le prime prove letterarie 
(il «romanzo astratto» Le forze umane del 1924, 
già di gusto futurista), aderì al programma del- 
l’aeropittura, liricamente interpretata e via via ar- 
ricchita di componenti mistiche; nel 1929 fu tra i 
firmatari del Manifesto dell'aeropittura futurista e 
nel 1934, del manifesto La plastica murale. Allo 
stesso periodo risalgono i cinque Pannelli delle co- 
municazioni terrestri, marine, aerce, telegrafiche, 
telefoniche, radio per il Palazzo delle Poste di Pa- 
lermo (1934). Dopo la guerra si dedicò alla divul- 
gazione delle idee del futurismo. Tra le altre ope- 
re letterarie: Viaggio di Gararà (1931), Astra e il 
sottomarino. Vita trasognata (1935). 

Benedetto da Maiano (Firenze 1442-97) archi- 
tetto e scultore italiano. Nella sua opera architet- 
tonica (portico di Santa Maria delle Grazie ad 
Arezzo, 1490 ca; collaborazione alla costruzione 
del fiorentino Palazzo Strozzi, iniziato nel 1489) 
mosse dall'esempio brunelleschiano per elabora- 
re sobrie strutture improntate a ideali di rigoroso 
equilibrio. Come scultore lavorò frequentemente 
in società con il fratello Giuliano, ma fu vicino ai 
modi di A. Rossellino. discostandosi dal lineari- 
smo del primo rinascimento, ora per accogliere 
suggestioni narrative di stampo ghirlandaiesco ed 
esprimere un minuzioso gusto lisionomico (ritrat- 
ti di Pietro Mellini, 474. Firenze, Bargello: e di 
Filippo Strozzi. 1475, Parigi. Louvre), ora per 
aprirsi a un ardito pittoricismo luministico, 0 an- 
cora per tentare una plastica più massiccia e turgi- 
da ma pur sempre attentissima alle proporzioni 
(pulpito di Santa Croce a Firenze, 1480-85 ca: por- 
ta della Sala dei Gigli in Palazzo Vecchio, 1481; 
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due lunette in terracotta invetriata perla Basilica 
della Santa Casa di Loreto, 1484-87; altare per la 
Cappella di San Bartolo nella chiesa di Sant Ago- 
stino a San Gimignano, 1492-94; dossale con An- 
nunciazione nella chiesa di Monteoliveto, 
Sant'Anna dei Lombardi, a Napoli, 1489). 
Benedetto da Milano (attivo a Vigevano, notizie 
1503-11) arazziere milanese. Formatosi, probabil- 
mente, a contatto con tessitori transalpini, firmò 
l’importante serie dei Mesi (Milano, Castello 
Sforzesco), eseguita a Vigevano per Giangiacomo 
Trivulzio su cartoni del Bramantino (1503 ca - 
1509). 

Benedetto da Rovezzano B. Grazzini detto 
(Canapale, Pistoia, 1474 - Vallombrosa, Firenze, 
1554 ca) scultore e architetto italiano. Dopo la 
formazione giovanile in ambiente fiorentino e 
lucchese, lavorò in Francia (tomba di Luigi xt, 
ora nell'abbazia di Saint-Denis), poi a Firenze dal 
1505 al 1515 e dal 1543 (arca di San Giovanni 
Gualberto, cenacolo di San Salvi; tomba di Pier So- 
derini, chiesa del Carmine e San Giovanni Evange- 
lista, Duomo), e in Inghilterra (tomba di Enrico vm 
e del cardinale Wolsey, oggi nella Cattedrale di 
Saint Paul a Londra). Notevole per il virtuosismo 
della decorazione, seppe innestare elementi inno- 
vatori nel repertorio quattrocentesco. 

Benefial Marco (Roma 1684-1764) pittore italia- 
no. Sensibile alla lezione di Annibale Carracci e 
dei bolognesi del sec. xvn, nonché a quella di Raf- 
facllo e delle sculture antiche, mitigò l’orienta- 
mento classicista con l'inclinazione a un severo 
ma appassionato naturalismo, nuovo in quei tem- 
pia Roma (Storta di santa Margherita da Cortona, 
1732, Roma, chiesa dell’Aracoeli). Notevoli i ri- 
tratti, sottilmente caratterizzati (Ritratto di fami- 
glia e San Francesco Saverio, Roma, Gall. Naz. 
d'Arte Antica) e immuni, come le sue opere mi- 
gliori, da compromessi con il gusto ufficiale dell’e- 
poca. 

Benes Vincenc + Gruppo degli Otto. 

Benin, arte di termine con cui si designa la pro- 
duzione artistica che ebbe per centro la città omo- 
nima e che si sviluppò tra i secc. x e xvi raggiun- 
gendo la massima fioritura verso il sec. xv. Secon- 
do la tradizione, la dinastia regnante nella città di 
Benin era stata fondata da quella della città di Ife, 
centro religioso degli yoruba, il maggior gruppo 
tribale della Nigeria, stabilitosi nell’area sudorien- 
tale del paese. La. di B. prende dunque avvio sot- 
to l'influsso dello stile di Ie: da lì, verso la fine del 
sec. Xv, venne la scultura in ottone e bronzo ese- 
guita secondo il procedimento della cera perduta, 
che si sostituisce alla precedente tecnica del cesel- 
lo impiegata nell’oreficeria. Le forme predomi- 
nanti nella fusione sono teste virili e femminili, 
pressoché al naturale, commemorative di regnan- 
ti, che venivano poste nelle tombe dei re defunti e 
degli antenati. Dilfuse anche le placche ad alto ri- 
lievo, che per la forma rettangolare, l'esecuzione 
raffinata, tendente in alcuni casi alla rappresenta- 
zione prospettica, e il soggetto della narrazione 
sono state ricondotte alla influenza di illustrazioni 
importate dai portoghesi, in contatto con Benin 
già dalla fine del sec. xv. Da segnalare, infine, la 
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produzione in legno, terracotta e fango essiccato, 
usati per ritrarre personaggi di rango inferiore. 
Le teste bronzee sono state classificate cronologi- 
camente secondo una sequenza stilistica che muo- 
ve da una moderata ricerca naturalistica (Ife) per 
tendere a una sempre più accentuata stilizzazione; 
lo stesso criterio è stato usato per la datazione del- 
le placche e delle figure a tutto tondo a grandezza 
naturale, che pure facevano parte del corredo del- 
le tombe. Tra gli esempi più significativi di que- 
st'arte si ricordano la testa commemorativa di re 
del Mus. l'ir Vòlkerkunde di Vienna, quella della 
regina madre al British Mus. di Londra e la placca 
del Mus. fiir Vòlkerkunde di Berlino. 

Bening Alexandre (°?, sec. xv - Gand 1519) mi- 
niatore fiammingo. Allievo di H. Van der Goes, 
attivo a Gand, Bruges, Anversa, realizzò per i 
maggiori principi europei (fra cui Filippo di Bor- 
gogna ed Edoardo Iv d'Inghilterra) opere di felice 
vena descrittiva (il Boezio della Bibliothèque Nat. 
di Parigi; l'Hortulus animae di Margherita d’Au- 
stria, alla Biblioteca Naz. di Vienna; il Libro d'O- 
re di Hennessy, della Bibliothèque Royale di 
Bruxelles). Assieme al figlio simon (Gand 1483 ca 
- Bruges 1561), che fu spesso suo collaboratore e 
la cui opera è difficilmente distinguibile da quella 
paterna, partecipò fra l'altro alla decorazione del 
Breviario Grimani (attualmente nella Biblioteca 
Marciana di Venezia). 

Benjamin Walter (Berlino 1892 - Port Bou 194()) 
filosofo e critico letterario tedesco. Il suo saggio 
L'opera d'arte nell'epoca della sua riproducibilità 
tecnica (1936) è la prima analisi puntuale del fe- 
nomeno artistico alla luce dell'applicazione siste- 
matica della riproduzione fotografica alle opere 
d'arte e alla realtà in generale. Nell’epoca — gli an- 
ni tra le due guerre — che vede imporsi la comuni- 
cazione di massa come decisivo strumento di go- 
verno e di controllo, la traduzione delle opere 
d’arte in immagini moltiplicabili all'infinito con- 
tribuisce, secondo B., al superamento del concet- 
to «aristocratico» di arte, diminuendo il valore 
«cultuale» delle opere attraverso una loro sempre 
più massiccia «esponibilità». 

Benois Aleksandr Nikolaeviè (San Pietroburgo 
1870 - Parigi 1960) pittore e scenografo russo. Fe- 
ce parte con L. Bakst e S. Diaghilev del movi- 
mento d'avanguardia Mir Iskusstva (II Mondo 
dell'Arte), che si rese portavoce dei valori del 
simbolismo e che nel 1898 diede vita alla rivista 
omonima. Esordì come scenografo nel 1900 al 
teatro di corte dell’Ermitage; collaborò in seguito 
con Bakst e Diaghilev alla creazione dei Balletti 
russi, per i quali realizzò, tra l’altro, Giselle (1910) 
e Petrouschka (1911), forse la sua opera più riu- 
scita. Si stabilì a Parigi agli inizi degli anni Trenta. 
Numerose e di grande rilievo le sue successive 
realizzazioni per l'Opéra (1/ gallo d'oro, 1948) e 
per la Scala di Milano (Sc/luaccianoci, 1938). 
Benoist (Leroulx-Delaville) Marie-Guillemine 
(Parigi 1768-1826) pittrice francese. Fu allieva 
(1781) di E. Vigée-Lebrun e poi (1786) di J.-L. 
David, dal quale reccpì impostazione monumen- 
tale e forza plastica. Nel 1800 esordì al Salon di 
Parigi con Ritratto di donna negra (Parigi, Lou- 


vre) lodato da pubblico e critica per purezza di di- 
segno e rilievo scultoreo. Divenne celebre per i 
suoi ritratti di Napoleone (1804, Gand, Palazzo di 
Giustizia) e della famiglia imperiale (tra i quali 
Paolina Bonaparte, 1807, Versailles, Castello). 
Esegui anche dipinti di genere (Lettura della Bih- 
bia, 1810, Louviers, Mus. Municipal). Nel 1815, 
benché all'apice della carriera, abbandonò la pit- 
tura per convenienze sociali legate all'ascesa pro- 
fessionale di suo marito, l'avvocato P.V. Benoist. 
Benozzo Gozzoli + Gozzoli, Benozzo. 
Benson Ambrosius (m. Bruges 1550) pittore 
fiammingo. Di origine lombarda, fu attivo a Bru- 
ges dal 1519 e vi diresse un'importante bottega 
che esportò opere anche in Spagna. I suoi dipinti, 
caratterizzati da vigoroso plasticismo e intensità 
cromatica (7rutico nella Cattedrale di Segovia, 
1532-36; Riposo durante la fuga in Egitto e Ma- 
donna col Bambino, 1533, Bruges, Groeninge 
Mus.), attestano una diretta dipendenza dai mo- 
delli fiamminghi e, in particolare, dalle opere di 
G. David. 

Benton Thomas Hart (Neosho, Missouri, 1889 - 
Kansas City, Missouri, 1975) pittore statunitense. 
Soggiornò a Parigi dal 1908 al 1911, negli anni più 
vivi delle avanguardie. Al ritorno in patria, tutta- 
via, rinnegò questa sua educazione modernista 
preferendo interpretare originalmente, in una for- 
ma di moderno realismo, modelli della grande 
pittura del passato, da Michelangelo a El Greco. 
Durante il primo conflitto mondiale raccolse mol- 
tissimi schizzi di vita rurale, tema che negli anni 
Trenta divenne il motivo conduttore del suo lavo- 
ro, a integrare la tematica urbana esemplarmente 
svolta nel ciclo America oggi (1930, New York, 
Equitable Center), facendo di lui un tipico espo- 
nente della + scena americana. 

Bentveughels (lett. «uccelli della banda») termi- 
ne con cui abitualmente denominavano sé stessi i 
membri della Schildersbent, un'associazione di 
artisti fiamminghi e olandesi costituitasi a Roma 
nel 1623. Animati da spirito polemico nei con- 
fronti dei metodi tradizionali d'insegnamento, i B. 
entrarono ben presto in contrasto con l'A ccade- 
mia di San Luca (uno scontro diretto si ebbe a 
causa dell'imposizione di una tassa che essi si ri- 
fiutarono di pagare; la questione si chiuse nel 1636 
a favore dei B.). L'associazione garantiva ai suoi 
membri un luogo d'incontro e, all'occorrenza, un 
sostegno finanziario; per accedervi gli artisti do- 
vevano sottoporsi a un cerimoniale iniziatico: un 
rituale bacchico che si svolgeva nel Mausoleo di 
Santa Costanza (allora ritenuto tempio di Bacco) 
e prevedeva un battesimo con l'imposizione di 
uno pseudonimo (J. Asselijn, per esempio, si chia- 
mava «Crabbetje», ossia «Granchietto»). Nel 
1720 Clemente xt proibì i rituali e la consorteria fu 
sciolta. Tra i ca 200) artisti che nel tempo ne fecero 
parte si annoverano C. Van Poelenburgh. B. 
Breenbergh. J. Asselijn. P. Van Laer.J. Both oltre 
a personaggi di diversa nazionalità come V. de 
Boulogne. J. von Sandrart, D. Seiter. 

Benvenuti Benvenuto (Livorno 1881 - Antigna- 
no di Livorno 1959) pittore italiano. Fu allievo di 
V. Grubicy a Milano, dove si era trasferito nel 
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1905, e seguì la tecnica divisionista ma con gusto 
più piacevole e decorativo, abbinando spunti sim- 
bolisti e uno stilizzato linearismo liberty (Mattino 
sul mare, 1907, Roma, coll. priv.). Disegnò anche 
progetti di architettura e realizzò opere d’arte ap- 
plicata. 

Benvenuti Giovanni Battista + Ortolano. 
Benvenuti Pietro (Arezzo 1769 - Firenze 1844) 
pittore italiano. Esponente di rilievo del neoclas- 
sicismo toscano, formatosi all'Accademia di Fi- 
renze, completò la sua preparazione nel soggior- 
no romano del 1792-1803, durante il quale studiò 
presso l'Accademia de’ Pensieri e frequentò B. 
Thorvaldsen. J.A. Carstens e V. Camuccini. Rien- 
trato a Firenze nel 1804, su segnalazione di A. Ca- 
nova venne nominato professore di pittura al- 
l'Accademia, che diresse dal 1813. Dal 1809 fu pit- 
tore di corte nel granducato retto da Elisa Bacioc- 
chi. In quello stesso anno conobbe J.-L. David a 
Parigi e ne recepì lo stile eroico. Tra i principali 
dipinti del periodo Elisa fra gli artisti della sua cor- 
te (1811-13, Versailles, Mus. du Chateau) e il Giu- 
ramento dei sassoni a Napoleone do po la battaglia 
di Jena (1812, Firenze, Gall. d'Arte Mod.). Nel 
1815, dopo la caduta dell'impero napoleonico, 
venne inviato a Parigi dal Granduca di Lorena 
per il recupero delle opere d’arte sequestrate in 
Toscana. Lavorò alla decorazione delle sale di Pa- 
lazzo Pitti (1812-13 e 1817-19) nel suo stile neo- 
classico improntato a un caldo luminismo emilia- 
no ancora secentesco. 

Benvenuto Benivieni -» Maestro della santa 
Chiara. 

Benvenuto di Giovanni di Meo del Guasta (Sie- 
na 1436-1509/17 ca) pittore italiano. Allievo del 
Vecchietta, con il quale collaborò agli affreschi 
con i Miracoli di sant'Antonio nel Battistero di 
Siena (1460) ca), si espresse in un linearismo secco 
e tendente alla stilizzazione, ispirato ai modelli 
settentrionali di Liberale da Verona e Girolamo 
da Cremona (Madonna con il Bambino e angeli, 
1475, Vescovado di Murlo, San Michele; Madon- 
na e santi, 1479, Londra, Nat. Gall.). 

Bérain Jean (Saint-Mihiel 1637 - Parigi 1711) de- 
coratore e incisore francese. Al servizio di Luigi 
xIv, realizzò scene, apparati e costumi per feste e 
spettacoli. Le sue composizioni sono sempre per- 
fettamente simmetriche e rigorosamente conte- 
nute entro i limiti dell’incomiciatura. Si tratta di 
decorazioni capricciose e fantastiche anticipatrici 
dello stile rocaille e largamente riprese dalle arti 
decorative del primo Settecento. | suoi disegni 
per interni, mobili. boiseries e soffitti, spesso de- 
corati con grottesche. vennero incisi e pubblicati, 
contribuendo alla diffusione dello «stile Bérain». 
Bérard Christian (Parigi 1902-49) pittore france- 
se. Partecipe di quel movimento di recupero 
neoumanistico sviluppatosi a Parigi, tra il 1923 e il 
1930, attorno alla figura di W. George, espose al- 
la mostra tenuta dal gruppo alla Gall. Druet di 
Parigi nel 1924. All’interno di questa tendenza. B. 
offri dell'uomo un'immagine introversa, immobi- 
le e malinconica, traendo spunti, fra l’altro. dalla 
ritrattistica funeraria del + Fayyum (Ritratto di 
René Crevel, 1925, Parigi. Mus. Nat. d’Art Mod.; 


Sulla spiaggia. Doppio autoritratto, 1933, New 
York, Mus. of Mod. Art). Svolse anche notevole 
attività di scenografo (allestimento teatrale per 
La macchina infernale di Cocteau, 1934; scene e 
costumi per La pazza di Chaillot di Giraudoux). 
Berchem Nicolaes, o Claes (Haarlem 1620) - Am- 
sterdam 1683) pittore olandese. Figlio di un pitto- 
re di nature morte, soggiornò in Italia per circa 
tre anni, in un periodo probabilmente compreso 
trail 1653 e il ‘56, eseguendo schizzi e studi di pae- 
saggio, di animali e di scene di genere, che utilizzò 
ampiamente nelle opere dipinte dopo il suo ritor- 
no nei Paesi Bassi. I suoi paesaggi pastorali, im- 
mersi in una luce calda e dorata, lo resero il più 
noto tra i paesisti «italianizzanti» della seconda 
generazione ( Paesaggio con rovine e figure, 1655, 
Londra, Coll. Reali). 

Berckheyde Job (Haarlem 1630-93) pittore olan- 
dese. Allievo di J. de Wit, raffigurò soprattutto in- 
terni di edifici pubblici e di chiese, con una fedeltà 
di resa topografica e magistrali effetti di luce (/n- 
terno della chiesa di Saint-Bavon a Haarlem, Am- 
sterdam, Rijksmus.). Ai suoi modi si rifece il fra- 
tello GERRIT (Haarlem 1638-98), che si specializzò 
in vedute urbane di Haarlem, Amsterdam e L'Aia. 
Berenson Bernard (Butremanz, Vilna, 1865 - 
Settignano, Firenze, 1959) storico e critico d’arte 
statunitense di origine lituana. Di famiglia ebrea 
della Lituania, emigrata a Boston nel 1875, compì 
gli studi a Boston e all’Università di Harvard dove 
si laureò nel 1887, conseguendo una borsa di stu- 
dio per un viaggio in Europa. Il soggiorno in Italia 
fu determinante per la sua decisione di dedicarsi 
alla storia dell’arte, e B. finì per stabilirsi definiti- 
vamente a Settignano. L'arte del rinascimento ita- 
liano fu il centro degli studi di B. lungo l’arco del- 
l’intera sua vita: la sua formazione, non esente da 
influssi letterari (Pater, per es.), è basata sull'ope- 
ra dei grandi «conoscitori» dell'Ottocento (Caval- 
caselle, Morelli), da cui trae quel metodo del «ca- 
talogo ragionato» che nelle sue mani diventa pre- 
zioso strumento di attribuzioni e sistemazioni cri- 
tiche. I suoi studi d’assieme (Pittori veneziani del 
rinascimento, 1893: Pittori fiorentini del rinasci- 
mento, 1896; Pittori dell'Italia centrale, 1897; Pitto- 
ri dell'Italia settentrionale, 1907) vennero correda- 
ti da elenchi di opere dei vari artisti, dai quali nac- 
que poi il grande indice della Pittura italiana del 
rinascimento (1932), continuamente corretto e ag- 
giornato. Esperto collezionista, B. fu anche con- 
sulente di grandi mercanti d’arte (come Duveen) 
e di collezionisti privati, come Isabella Stewart 
Gardner, alla quale fin dal 1894 consigliò acquisti 
per la sua celebre raccolta di Boston. Tra i nume- 
rosi altri scritti di B. si ricordano monografie (Lor- 
to, 1895; Sassetta, 1903), saggi di estetica ( Estetica, 
etica e storia nelle arti della rappresentazione visi- 
va, 1941), scritti autobiografici (Pagine di diario, 
1958). Alla sua morte. la villa di Tatti a Settigna- 
no, con la collezione, la biblioteca e la fototeca, è 
passata in lascito all’Università di Harvard ed è 
ora centro di studi sul rinascimento italiano. 
Berentz Christian (Amburgo 1658 - Roma 1722) 
pittore tedesco. Si dedicò prevalentemente alla 
natura morta (Donna con cesto di frutta, Napoli, 
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Mus. di Capodimonte) nel gusto barocco di quegli 
artisti, specializzatisi, come M. Cerquozzi, in com- 
posizioni di grandi dimensioni. 
Berg Max (Stettino, Polonia, 1870 - Baden Ba- 
den 1947) architetto tedesco. Allievo di K. Scha- 
fer a Berlino, fu tra i primi a usare il cemento ar- 
mato in funzione espressiva. La sua realizzazione 
iù nota è il Palazzo del Centenario a Breslavia 
(1910-13), la cui copertura, una grandiosa cupola 
di 65 metri di diametro, si richiama, nella torsione 
plastica delle nervature, al gusto espressionista. A 
Breslavia si trovano anche le centrali idroelettri- 
che Nord-Oder e Sud-Oder (1920-25) e il padi- 
glione per l’Esposizione del 1925. 
Bergamasco + Castello, Giovanni Battista. 
Berghe Frits van den + Van den Berghe, Frits. 
Bergognone Ambrogio da Fossano detto il (no- 
tizie 1472 - 1523) pittore italiano. Menzionato per 
la prima volta a Milano nel 1472, dal 1481 fu 
membro della corporazione dei pittori milanesi. 
Fu particolarmente impegnato, tra il 1486 ca e il 
1495 - e ancora più avanti, insieme al fratello BER- 
NARDINO (notizie dal 1494 al 1523) e ad altri pitto- 
ri —, nella prima fase della decorazione della Cer- 
tosa di Pavia (affreschi per la chiesa; pale per gli 
altari, piccole tavole devozionali per vari ambien- 
ti del convento e per le celle dei monaci). In que- 
sta serie di dipinti il B. rivela, oltre che una viva 
attenzione al rinnovamento della pittura lombar- 
da proposto dal Foppa, una accentuata sensibilità 
per la pittura fiamminga e provenzale, conosciute 
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«Presentazione al tempio» (1510 ca): olio su tavola, 
em 138 x97. Lodi, chiesa dell'Incoronata. 


probabilmente attraverso la mediazione dell’am- 
biente artistico ligure. Più che nelle composizioni 
di carattere monumentale, il B. raggiunge i risul- 
tati più alti nel trepido accento devozionale e nei 
delicati accordi cromatici delle piccole tavole. Do- 
po il 1490 egli aggiorna la sua pittura mediante 
una cauta e personale assimilazione dei modi di 
Leonardo e della nuova monumentalità proposta 
in Lombardia dal binomio Leonardo-Bramante: 
frutto di questa maturazione sono i dipinti per 
l’Incoronata di Lodi (1498-1500, affreschi — per- 
duti — nell'abside; negli anni successivi le tavole 
con l'Annunciazione, la Visitazione, V Adorazione 
dei Magi, la Circoncisione), nei quali i nuovi inte- 
ressi non soffocano mai la ricerca di un realismo 
intimo e quotidiano. L'attività del B. continua 
molto intensa, seppur con una certa inerzia e mo- 
notonia: dell’ultimo periodo bisogna ricordare, 
tra i risultati più alti, la pala per Santo Spirito a 
Bergamo (1508 ca) e il Battesimo di Cristo di Me- 
legnano (1506); e, tra le imprese ad affresco, la 
grandiosa Incoronazione della Vergine per l’absi- 
de di San Simpliciano (1507-08 ca) e i cicli per la 
sagrestia e per la chiesa di Santa Maria della Pas- 
sione (1510-15), entrambe a Milano. Nel 1522 fir- 
ma la sua ultima opera documentata, la pala 
dell'Assunta di Nerviano (ora a Milano, Brera). 
Bergonzoni Giovanni Battista (Bologna 1629- 
92) architetto italiano. Ricostruì in forme baroc- 
che di derivazione borrominiana la chiesa di San- 
ta Maria della Vita a Bologna (1687-90), realiz- 
zando uno scenografico edificio a pianta centrale 
sormontato da cupola ellittica. 

Berlage Hendrik Petrus (Amsterdam 1856 - 
L'Aia 1934) architetto e urbanista olandese. 
Completati gli studi presso il Politecnico di Zuri- 
go, visse per alcuni anni a Francoforte; nel 1881 
rientrò ad Amsterdam dove iniziò, con T. San- 
ders, l’attività professionale. Essa può dividersi in 
tre periodi. Nel primo periodo, dal 1881 al 1902, 
B. costruì una serie di edifici ad Amsterdam, bat- 
tendosi per il ritorno a forme semplici e piane 
contro il formalismo e l’eclettismo dell’architettu- 
ra ufficiale: uffici sul Damrak (1893-1903). casa 
dei lavoratori dei diamanti (1899-1900), manifat- 
ture «de Nederlanden van 1843» (1898) e il suo 
capolavoro, la Borsa (progettata nel 1885 e realiz- 
zata nel 1898-1903), che recupera le forme dell'ar- 
chitettura romanica nella grave semplicità dei vo- 
lumi e nell’austerità del mattone lasciato a vista. 
Nel secondo periodo, che va fino al 1926, B. sì de- 
dicò soprattutto all'urbanistica, progettando 
(1902-17) l'espansione dell'area sud di Amster- 
dam secondo un disegno compositivo unitario che 
si contrappone alle contemporanee tendenze ver- 
so il decentramento urbano e i modelli delle città- 
giardino. Alla stessa poetica si ispirano i progetti 
urbanistici per L'Aia (1908). Rotterdam (1915), 
Utrecht (1921). Per realizzare gli edifici dei nuovi 
quartieri di Amsterdam si costituì attorno a B. la 
cosiddetta Scuola di Amsterdam. i cui lavori sono 
caratterizzati dalla forte accentuazione espressiva 
implicita nel recupero di forme e materiali della 
tradizione locale. Nel terzo e ultimo periodo. infi- 
ne, B. realizzò opere ancora intensamente proble- 
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matiche come la Chiesa Scientista (1925-27) e il 
Geemente Museum (completato nel 1936). Fu tra 
i primi in Europa ad apprezzare e far conoscere 
l’opera di F.L. Wright. 

Berlinghieri famiglia di pittori italiani. BERLIN- 
GHIERO di Melanese da Volterra, il capostipite (at- 
tivo a Lucca nella prima metà del sec. xIn), ha la- 
sciato due Croci fissi firmati, 1] primo (Lucca, Mus. 
Naz. di Villa Gunigi) databile tra il 1210 e il 1220, 
il secondo (Pisa. Mus. Naz. di San Matteo), ascri- 
vibile al 1230 ca. Gli sono attribuiti, per affinità 
stilistiche e iconogratiche, la Madonna di sotto gli 
organi del Duomo di Pisa, un’altra Madonna 
(Straus Coll. a New York) e un 7rittichetto (Cle- 
veland. Mus. of Art), opere chiaramente legate al- 
la cultura bizantina. Dei suoi tre figli BONAVENTU- 
RA (Lucca, notizie 1228-74), il più noto, supera in 
parte questi schemi bizantineggianti nella sua uni- 
ca opera certa, la Pala di san Francesco della omo- 
nima chiesa di Pescia (1235), dove presenta, a 
fianco della rigida figura frontale del santo, sei sto- 
riette dal vivacissimo ritmo narrativo, che denota- 
no la precoce attenzione dell'autore agli aspetti di 
umanità insiti nella leggenda francescana. Al fi- 
glio marco (Lucca, notizie 1232-55) sono invece 
riferite le miniature di alcuni codici e un affresco 
con la Strage degli innocenti (Bologna, Santo Ste- 
fano), mentre ancora privo di opere è il catalogo 
del terzo figlio BARONE (Lucca, notizie 1228-82). 
Berlino, Pittore di (attivo tra l’ultimo decennio 
del sec. vi a.C. e il 460) a.C.) ceramografo attico 
che chiude la fase dello stile severo nella produ- 
zione a figure rosse. Il nome gli è stato convenzio- 
nalmente assegnato in base al suo capolavoro, una 


Hendrik Petrus Berlage 
Interno della Borsa di Amsterdam (1898-1903). 
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grande anfora conservata appunto a Berlino 
(Staatl. Mus.), in cui sono raffigurati su un lato 
Hermes, un satiro e un cerbiatto, sull'altro un sati- 
ro che suona la cetra. Le figure, spesso ispirate al 
mito o alle vicende dei poemi epici, si stagliano 
isolate sul fondo nero e prevalgono sugli elementi 
decorativi. Nelle opere giovanili il P. di B. si impo- 
ne e ha successo (vista l'ampia diffusione dei suoi 
prodotti) come pittore dell'eleganza e dell’armo- 
nia nella resa del corpo umano, doti che gli deri- 
vano da Epitteto. E incerto se alcune opere tarde 
vadano attribuite al maestro o alla sua bottega. 
Berman Eugene (San Pietroburgo 1899 - Roma 
1972) pittore e scenografo russo. Dopo aver ma- 
turato in patria una valida esperienza di sceno- 
grafo, continuata a Parigi intorno al 1930 con i 
bozzetti per L’opera da tre soldi di Brecht, ap- 
prodò a esiti pittorici prossimi al surrealismo. Fe- 
ce parte con Ch. Bérard, Ph. Hosiasson e P. Tche- 
litchev del gruppo neoumanista parigino, nato tra 
11 1923 e il 1930 sotto l’egida del critico W. Geor- 
ge, e diede corpo con la sua pittura a un ideale ro- 
mantico che si affida all’'evocazione elegiaca di ru- 
deri e a reminiscenze dell’architettura classica (La 
statua e la sua ombra, 1931, Parigi, Mus. Nat. 
d'Art Mod.). 

Bermejo Bartolomé de Cardenas detto il (Còr- 
doba 1440) ca - notizie fino al 1495) pittore spa- 
gnolo. Personalità preminente nel Quattrocento 
spagnolo, visse e operò a Valencia, Daroca, Sara- 
gozza e Barcellona. Influenzata dallo stile dei 
grandi fiamminghi, la sua opera mostra tuttavia 
un accentuato sapore mediterraneo (forse dovuto 
a una formazione napoletana), che per certi aspet- 
ti la accomuna a quelle dei contemporanei pittori 
provenzali. Tra le opere ancora conservate, carat- 
terizzate da tratti di spettacolare monumentalità: 
San Michele e donatore (1468, Londra, Nat. Gall.); 
la tavola centrale del polittico di San Domenico di 
Silos (1477, Madrid, Prado), commissionato nel 
1474 per la chiesa di Daroca; Pietà (1490, Barcel- 
lona, Mus. della Cattedrale); e la parte centrale, 
con la Vergine di Montserrat e un donatore, di un 
trittico nel Duomo di Acqui (1481-85 ca). 
Bernabò Brea Luigi (Genova 1910 - Lipari, Mes- 
sina, 1999) archeologo italiano. Sovrintendente 
alle Antichità della Liguria e dal 1941 della Sicilia 
orientale, con le indagini nel sito ligure della 
Grotta delle Arene Candide e con gli scavi con- 
dotti a Lipari e nelle altre isole dell'arcipelago eo- 
liano diede grande impulso alle ricerche preistori- 
che e protostoriche, con risultati di eccezionale 
importanza per tutta l’area mediterranea che con- 
dussero alla creazione (1954) del Museo Archeo- 
logico Eoliano di Lipari, a lui intitolato. Opere 
principali: Akrai (1956), La Sicilia prima dei greci 
(1957), /l castello di Lipari e il Museo Archeologi- 
co Eoliano (1958), Mvylai (1959), Menandro e il 
teatro greco nelle terracotte liparest (1981 ), e la col- 
lana Meligunis-Lipara (con M. Cavalier, dal 
1960). 

Berna da Siena + Barna (o Berna) da Siena. 
Bernard Emile (Lilla 1868 - Parigi 1941) pittore e 
scrittore francese. Acuto conoscitore d'arte, fu tra 
i primi a capire e valorizzare la pittura di Van Go- 
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«Vergine di Montserrat e un donatore»: olio su tavola, 
cin J47X®], pannello centrale del «Trittico di Acqui» 
(1481-85 ca). Acqui, Duomo. 


gh e di Cézanne, cui dedicò un volume di ricordi 
nel 1912. In opposizione al realismo degli impres- 
sionisti aderì alle teorie simboliste, divenendo la 
coscienza critica del movimento, e dipinse a fian- 
co di Gauguin, a Pont-Aven, secondo una stilizza- 
zione di colore simbolico-costruttiva che consiste- 
va nello stendere piccole o grandi zone piatte di 
colore delimitandole con contorni scuri (La nueti- 
tura ( Paesaggio bretone), 1888; Madeleine nel Bois 
d'Amour, 1888: Donne bretoni con parasole, 1892, 
tutti a Parigi, Mus. d'Orsay). Dopo il 1905, B. 
sconfessò la ricerca simbolista e praticò una pittu- 
ra accademica ed eclettica con ambizioni neori- 
nascimentali. 

Bernardi Giuseppe, detto il Torretti o il Torretto 
(Pagnano, Venezia, 1694 - Venezia 1774) scultore 
italiano. Il soprannome gli viene dallo scultore 
Giuseppe Torretto, di cui fu nipote e allievo. Fu 
attivo nella zona di Asolo e a Venezia (Addolora- 
ta, nella Parrocchiale di Pagnano; statue di santi, 
Venezia, Santa Maria della Fava). Il Torretto fu il 
primo maestro di A. Canova, cui trasmise proba- 
bilmente uno dei suoi tratti più caratterizzanti: la 
raffinata vibrazione delle superfici. 

Bernardino di Betto + Pinturicchio. 

Bernardo da Venezia (Venezia, notizie 1391- 
140)3) architetto e scultore italiano. Operò tra Pa- 
via e Milano al servizio dei Visconti. Gli è stato ri- 
ferito il progetto del castello visconteo di Pavia 
(iniziato verso il 1370 da Galeazzo 1), in cui sche- 
mi progettuali e metodi costruttivi di matrice ci- 
sterciense si fondono con un gusto decorativo d'a- 
scendenza lagunare; una fusione che ritorna nella 


vicina chiesa del Carmine, che gli viene attribuita. 
Interrotta l’erezione di quest’ultima (conclusa so- 
lo più tardi, 1432-61), dal 1396 al 1402 B. progettò 
e diresse la prima campagna di costruzione della 
Certosa di Pavia, voluta da Gian Galeazzo Vi- 
sconti come mausoleo di famiglia, e dal 1400 quel- 
la della chiesa milanese del Carmine (parzialmen- 
te riedificata dal 1449 nel rispetto del disegno ori- 
ginario). Più volte impegnato come consulente 
per la fabbrica del Duomo di Milano, perfezionò 
e sintetizzò nelle sue opere gli elementi dell’archi- 
tettura romanico-gotica lombarda con il gusto 
cromatico lagunare e con le nuove forme del goti- 
co internazionale. 

Bernero Giovanni Battista (Cavallerleone, Cu- 
neo, 1736 - Torino 1796) scultore italiano. Allievo 
prima del Beaumont, poi a Roma del Collino 
(1765-69), dal 1770 fu attivo principalmente a To- 
rino, come scultore di corte dal 1774 e professore 
alla Regia Accademia dal 1778. Artista versatile, 
si mosse agilmente tra barocco e rococò, sia nelle 
scenografiche «macchine» da processione sia nel- 
le enfatiche sculture per le chiese del Piemonte 
(Assunta, 1758, per la confraternita di Savigliano; 
Santissima Trinità in gloria, Torino, San France- 
sco), aderendo poi negli ultimi anni al gusto neo- 
classico (Storie di sant'Evasio, Casale, Duomo; 
bassorilievi in stucco nel Duomo di Vercelli). Ul- 
time acquisizioni al suo catalogo sono le statue 
della palazzina di caccia di Stupinigi, in preceden- 
za attribuite ai Collino. 

Berni Antonio (Rosario 1905 - Buenos Aires 
1981) pittore argentino. A Parigi dal 1925, svi- 
luppò negli ateliers di A. Lhote e O. Friesz una 
pittura ispirata al cubismo e al purismo; in seguito 
aderì al surrealismo facendo propria l'ideologia 
marxista di alcuni esponenti del movimento. Tor- 
nato in patria nel 1930, fu tra i fondatori del grup- 
po Nuevo Realismo e tra gli iniziatori di un'arte 
nazionale politicamente impegnata al servizio del- 
la causa degli oppressi. Dalla fine degli anni Cin- 
quanta dedicò alcuni cicli a personaggi diseredati 
della periferia urbana, raccontando, con una vena 
ricca di umori parodistici e uno stile caratterizzato 
dall'uso del collage e dell'assemblage, vita e av- 
venture di Juanito Laguna e Ramona Montiel, 
emblematiche e poetiche figure di emarginati di 
sua invenzione 

Bernini Gian Lorenzo (Napoli 1598 - Roma 
1680) architetto, scultore e scenografo italiano. Il 
virtuosismo tecnico della scultura tardomanieri- 
stica appreso nella bottega paterna e l’appassio- 
nato studio delle opere dei maggiori maestri del 
Cinquecento e dei modelli ellenistici si rivelano, 
fin dalle prime prove, come gli elementi fonda- 
mentali della cultura artistica del B., il cui preco- 
cissimo talento si manifestò pienamente con i 
quattro gruppi marmorei scolpiti tra il 1619 e il 
1625 per il cardinale Scipione Borghese: Enea e 
Anchise, il Ratto di Proserpina, David e. soprat- 
tutto, Apollo e Da fne. dove. nella rappresentazio- 
ne dei moti istantanei delle due figure. l'artista 
sembra quasi voler superare i limiti stessi della ma- 
teria. dando vita a una immagine che, da plastica, 
si muta in pittorica sotto gli occhi dello spettatore. 
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Gian Lorenzo Bernini 

1 Baldacchino (1624-33): 
bronzo, legno e marmo, 
hem 2885. Città del Vaticano, 
San Pietro. 

2 Particolare dell'interno di 


Sant'Andrea al Quirinale 
(1658) a Roma. 


3 «Ritratto di Costanza 
Buonarelliò (1635 ca): marmo, 
hem 72. Firenze, Bargello. 

4 «La Beata Ludovica 
Albertoni» (1671-74): 
monumento in marmo € 
diaspro, lcm 188. Roma, 

San Francesco a Ripa, Cappella 
Altieri. 

5 «Apollo e Dafne» (1622-25): 
marmo, h cm 243. Roma, 
Galleria Borghese. 

6 «Ritratto di Gabriele 
Fonseca» (1608-75); marmo. 
Roma. San Lorenzo in Lucina. 
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Con l'elezione di Urbano vin al soglio pontificio 
(1623), il B., ancor giovanissimo, assunse posizio- 
ne di primissimo piano negli ambienti artistici ro- 
mani e la sua fortuna non conobbe declino, se si 
eccettua il breve periodo di allontanamento dalla 
corte papale durante il regno di Innocenzo x. Con 
l'erezione del baldacchino bronzeo (1624-33) al 
centro della crociera michelangiolesca ebbe inizio 
la lunga attività dell’artista per il nuovo San Pie- 
tro, proseguita con la creazione nei quattro pila- 
stri maggiori di vaste nicchie sormontate dalle 
logge delle reliquie, inquadrate da colonne tortili 
a echeggiare il motivo del baldacchino, e con la 
decorazione delle navate costruite dal Maderno; 
conclusa infine, tra il 1657 e il 1666, al tempo del 
papato di Alessandro vu, con la scenografica Sca- 
la Regia, con la statua equestre di Costantino che 
rinnova la tipologia del monumento equestre e 
con le due più straordinarie invenzioni della fan- 
tasia berniniana: nell'abside la grande macchina 
scenografica della cattedra di San Pietro in una 
raggiera di luce dorata e, all’esterno, la piazza e il 
colonnato. Dopo l'insuccesso dei due campanili, 
progettati ai lati della facciata del Maderno per 
correggerne l'andamento accentuatamente oriz- 
zontale, con il colonnato ellittico il B. diede solu- 
zione al problema dello spazio esterno alla Basili- 
ca, svolgendo nella forma aperta dei due bracci di 
colonnato a tenaglia la simbologia delle braccia 
della chiesa protese ad accogliere i fedeli e insie- 
me la concezione dinamica e scenografica dello 
spazio barocco, risolvendo genialmente il proble- 
ma della visibilità e del ruolo dominante della cu- 
pola michelangiolesca e creando un raccordo, in- 
sieme urbanistico e simbolico, tra l'edificio e l'in- 
tera città. Successore di C. Maderno come archi- 
tetto di San Pietro, il B. ne proseguì i lavori (1629) 
anche a Palazzo Barberini, articolando il blocco 
dell’edificio mediante due avancorpi laterali e ar- 
retrando la facciata, alleggerita da tre grandi ordi- 
ni di arcate. Le radici insieme classiche e cinque- 
centesche delle invenzioni berniniane sono evi- 
denti anche nelle chiese a pianta centrale di Ca- 
stelgandolfo e dell’Ariccia, progettate negli anni 
della maturità, e in Sant'Andrea al Quirinale 
(1658), dove particolarmente efficaci sono gli ef- 
fetti di dilatazione e di scenografica concatenazio- 
ne dei successivi vani spaziali. 

Tra le maggiori imprese architettoniche dell’arti- 
sta sono ancora il Palazzo di Montecitorio a Ro- 
ma (1650-55) e i progetti per il Palazzo del Lou- 
vre, a causa dei quali il B. si recò in Francia nel 
1665. Nelle numerose fontane (dalla Fontana dei 
fiumi in piazza Navona, a quella del Tritone in 
piazza Barberini) l’armonica fusione di spazio di 
natura e spazio urbano si realizza in vitalistica 
espansione delle forme e quasi in una perenne 
trasformazione e sublimazione della materia in 
luce e movimento. 

Accanto all'attività architettonica, e il più delle 
volte a essa intimamente legata, va posta l’attività 
di scultore del B.: creatore di un nuovo tipo cli 
monumento funerario con i sepolcri di Urbano 
viti (1628-47) e Alessandro vi (1671-78) in San 
Pietro, egli fu ritrattista di eccezionale immedia- 


tezza e penetrazione, dal busto di Paolo v (Roma, 
Gall. Borghese) alle mature interpretazioni psico- 
logiche dei ritratti di Arancesco Barberini (Wa- 
shington, Nat. Gall.) o del cardinale Scipione Bor- 
ghese (Gall. Borghese), dall’intimità del /titratto 
di Costanza Buonarelli (Firenze. Bargello) all'en- 
fatica ulficialita del busto di Luigi x/v ( Versailles) 
fino alla sorprendente accensione emotiva del 
Gabriele Fonseca (San Lorenzo in Lucina); e fu, 
soprattutto, interprete insuperato della spiritua- 
lità barocca, impregnata di stimoli sensoriali nella 
rappresentazione del rapimento estatico, nella 
giovanile figura di Santa Bibiana (1626) come nel- 
lEstasi di santa Teresa” (1647-52, in Santa Maria 
della Vittoria), negli Angeli per il ponte Sant An- 
gelo, ora in Sant'Andrea delle Fratte (1667-69) 
come nella convulsa agitazione della Beata Lude- 
vica Albertoni (1671-74, San Francesco a Ripa). 
Nelle Cappelle di Santa Maria della Vittoria e di 
San Francesco a Ripa emerge in particolare — ma 
è caratteristica ricorrente nell'opera berniniana — 
nel magistrale uso degli effetti di luce, nella sa- 
piente regia dell’insieme, nella fusione di architet- 
tura e scultura, la sua consumata abilità di sceno- 
grafo, maturata nella lunga esperienza di organiz- 
zatore di spettacoli teatrali e di apparati festivi. 

In possesso di una tecnica prodigiosa. posta al ser- 
vizio di una fertilissima immaginazione in perfetta 
consonanza con la cultura del suo tempo, il B., più 
d’ogni altro, seppe dar vita e forma sensibile agli 
ideali, ai miti e alle aspirazioni temporali e spiri- 
tuali della Roma papale del Seicento. 


Si veda anche, nell’appendice «Monumenti e com- 
plessi monumentali», la scheda dedicata a San Pietro. 


Bernini Pietro (Sesto Fiorentino 1562 - Roma 
1629) scultore italiano, padre di Gian Lorenzo. 
Attivo dapprima a Firenze e a Roma, fu dal 1584 a 
Napoli, quindi (dal 1605 o 1606) a Roma. Qui ese- 
guì rilievi per Santa Maria Maggiore, per San An- 
drea della Valle, per Villa Borghese e per il parco 
di Caprarola, ì cui caratteri accentuatamente pilt- 
torici (mediati in parte dal Mariani e dal Mochi) 
non si discostano dal gusto tardomanieristico: del 
1627-29 è la fontana della Barcaccia in piazza di 
Spagna (da alcuni attribuita a Gian Lorenzo). 
Berrettini Pietro + Pietro da Cortona. 
Berruguete Alonso (Paredes de Nava 1488 ca - 
Toledo 1561) scultore e pittore spagnolo. Figlio di 
Pedro, si formò in Italia, a contatto con artisti to- 
scani come il Pontormo e Rosso Fiorentino e for- 
temente influenzato da Michelangelo. Forme tor- 
mentate e spunti nordici, ripresi da stampe. caral- 
terizzano i rari dipinti italiani (Salomé, Firenze, Uf- 
fizi). Nel 1518, rientrato in Spagna, divenne pittore 
di corte di Carlo v, ma fu attivo soprattutto come 
scultore. Elementi dì cultura italiana. fondendosi 
con i caratteri della scultura tardogotica spagnola, 
danno luogo nella sua opera a uno stile altamente 
drammatico, reso più intenso dall'impiego della 
policromia (gruppo scultoreo dell'altare di San Be- 
nito, 1527-32, Valladolid. Mus.: Ecce Homo. Valla- 
dolid, Mus.; stalli del coro alto e Trusfigurazione in 
alabastro della Cattedrale di Toledo). 


Berruguete 
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Berruguete Pedro (Paredes de Nava 1450/55 - 
Avila 1504 ca) pittore spagnolo. Allievo, forse, di 
F. Gallegos, partecipò verso il 1474 alla decora- 
zione dello studiolo di Federico da Montefeltro a 
Urbino, dipingendo con Giusto di Gand le imma- 
gini degli Uomini famosi (ora conservate in parte 
nel Palazzo Ducale di Urbino e in parte a Parigi, 
Louvre). In queste opere e più ancora nel prezio- 
so ritratto di Federico da Montefeltro con il figlio 
Guidobaldo (Urbino, Gall. Naz. delle Marche) 
seppe fondere gli schemi prospettici italiani con 
una finezza di ascendenza fiamminga. Rientrato 
in Spagna nel 1483, lavorò a Toledo e Avila: pan- 
nelli del polittico di San Tommaso per l’altare 
maggiore della chiesa del convento domenica- 
no di Avila (Madrid, Prado), Annunciazione (Cer- 
tosa di Miraflores, presso Burgos), Crocifissione 
(Valencia, Cattedrale). 

Bertall pseudonimo di Charles- Albert, visconte 
d'Arnoux, conte di Limoges-Saint-Saens (Parigi 
182()-82) disegnatore e incisore francese. Forma- 
tosìi come pittore, si dedicò all’illustrazione e alla 
caricatura spinto da Balzac. La sua prima opera 
umoristica fu Gli Ommibus, peregrinazioni burle- 
sche lungo ogni cammino (1843), per la quale rea- 
lizzò testi e xilografie; pubblicò inoltre / bambini 
d'oggi (1848), Le disavventure di Touche-da-Tout 
(1861). Racconti di nua madre (1877), Mademoi- 
selle Jacasse (1879). Dal 1842 al 1855 collaborò al- 
l'edizione illustrata delle Opere complete di Bal- 
zac in 20 volumi; illustrò inoltre, tra l’altro, i rac- 
conti di Andersen e Grimm, Don Chisciotte di 
Cervantes, le opere di F. Cooper. Collaborò con 
disegni e caricature ai periodici «Journal de la Jeu- 
nesse», «Magasin Pittoresque», «Journal pour rire». 
Bertani Giovanni Battista (Mantova 1516-76) ar- 
chitetto. scultore e pittore italiano. A_ Mantova 
collaborò con Giulio Romano al Palazzo Te e al 
Palazzo Ducale (dove intervenne autonomamen- 
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te nell’annessa chiesa di San Barnaba). Il suo stile, 
derivato da quello del maestro, è sensibile soprat- 
tutto agli effetti decorativi. 

Bertaux Emile (Fontenay-sous-Bois 1869 - Parigi 
1917) storico dell’arte francese. Direttore per mol- 
ti anni della «Gazette des Beaux-Arts», fu medie- 
valista di fama europea e lasciò un testo tuttora 
fondamentale: L'arte nell'Italia meridionale, dalla 
fine dell'impero romano alla conquista di Carlo 
d'Angiò (1904). Conservatore del Mus. Jacque- 
mart-André di Parigi, ne redasse il catalogo. 
Bertelli Flavio (San Lazzaro di Savena, Bologna, 
1865 - Rimini 1941) pittore italiano. Allievo di 
Puccinelli all'Accademia di Bologna, ma soprat- 
tutto educato alla scuola del padre Luigi, fu quasi 
esclusivamente autore di paesaggi e ritratti. Intese 
con intelligenza, in una prima fase, la lezione dei 
macchiaioli, avendo frequentato a Firenze lo stu- 
dio di Signorini, mentre in seguito aderì al divisio- 
nismo, seguendo i modi di A. Morbelli e G. Pel- 
lizza da Volpedo (Alba e tramonto, Bologna, 
Gall. Comunale d’Arte Mod.). Notevoli i piccoli 
bozzetti e gli studi di effetti di luce. 

Bertelli Luigi (San Lazzaro di Savena, Bologna, 
1832 - Bologna 1916) pittore italiano. Autodidat- 
ta, inizialmente attratto dalla pittura di macchia di 
C. Banti e T. Signorini, allargò il suo orizzonte 
culturale con un viaggio a Parigi (1867), dove co- 
nobbe i paesaggisti francesi del gruppo di Barbi- 
zon e Corot. B. fu un naturalista in sintonia col 
mondo segreto delle cose. A commuoverlo fu so- 
prattutto la solitudine dolorosa dell'Appennino, 
che egli rese con una visione liricamente abban- 
donata (Valle di Reno, Bologna, Coll. Gino Cre- 
spi). Altra intensa stagione di B. fu quella dedica- 
ta ai laghi lombardi, dove la sua visione si placa in 
un tono più riposato e disteso. 

bertesca + castello. 

Berthelot Guillaume (Parigi 1570) ca - 1648) scul- 
tore francese. Si formò soprattutto a Roma, nella 
cerchia di D. Fontana. Tra le opere italiane, che 
sviluppano il gusto per la plastica monumentale e 
la decorazione fastosa, sì ricorda la statua bronzea 
della Madonna col Bambino, posta sulla colonna 
di piazza Santa Maria Maggiore a Roma. Dopo il 
1619 lavorò a Parigi, al servizio di Maria de’ Me- 
dici e di Richelieu. 

Bertini Gianni (Pisa 1922) artista italiano. Dopo 
una breve esperienza figurativa, è passato all’a- 
strattismo con la serie dei Gridi (1948-49), opere 
dal fondo nero sul quale erano stampigliate lette- 
re, cifre e parole segnaletiche, anticipazione dei 
futuri interessi neodada e pop dell'artista; si è 
quindi avvicinato al gruppo milanese Mac e al mo- 
vimento nucleare. A Parigi dal 1952 al 1968, ha 
condiviso la poetica del Nouveau Réalisme. Tra i 
firmatari nel 1965 del manifesto della Mec-Art, 
ha sviluppato una figurazione basata sul riporto 
fotografico e l'assemblaggio di immagini desunte 
dall’immaginario quotidiano (pin-up, automobili, 
scene di violenza). Tutta Ja produzione di B. si 
connota per la intensa e talvolta provocatoria spe- 
rimentazione, non priva di spunti ironici. 

Bertini Giovanni e Pace (Firenze, metà del sec. 
xIv) scultori italiani. Vicini allo stile di Andrea Pi- 
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sano, lavorarono a Napoli, dove eseguirono la 
tomba di Roberto d'Angiò (1343-45, Santa Chia- 
ra, oggi smembrata e parzialmente perduta), dal- 
la complicata struttura gotica, esemplata su mo- 
delli transalpini. Ai due scultori sono attribuite al- 
tre opere nella stessa chiesa napoletana, mentre al 
solo Pace è riferito il bel paliotto con Scene della 
Passione in Sant Agostino della Zecca. 

Bertini Giuseppe (Milano 1825-98) pittore italia- 
no. Insegnante all'Accademia di Brera dal 1860, 
esperto restauratore, direttore del Mus. Poldi 
Pezzoli e della Pinacoteca di Brera, fu personalità 
di spicco nell'ambiente artistico milanese, rappre- 
sentando con il suo insegnamento la fase di tra- 
passo tra la generazione romantica e quella «sca- 
pigliata». Insieme al fratello POMPEO, ereditò dal 
padre Giovanni la qualificata ditta Bertini, Bren- 
da & C. per la produzione di vetrate artistiche. 
Dipinse ritratti e quadri storici (Dante e frate Ila- 
rio, 1845, Milano, Brera) in cui la lezione di F. 
Hayez spesso si alleggerisce grazie a una pennel- 
lata briosa che ha il sapore dell’abbozzo. 
Bertocci Paolo + anacronisti. 

Bertoja Jacopo Zanguidi detto il (Parma 1544-74) 
pittore italiano. Formatosi nel clima elegantemen- 
te intellettualistico del manierismo parmense e 
presso la scuola bolognese, diede inizio a Roma 
agli affreschi dell'Oratorio del Gonfalone, ese- 
guendo nel 1572 l'Entruta in Gerusalemme. Negli 
affreschi (in parte perduti) del Palazzo del Giardi- 
no a Parma e nelle decorazioni del Palazzo di Ca- 
prarola si rivela pittore originale, soprattutto nella 
sottile e preziosa elaborazione formale di deriva- 
zione ancora parmigianinesca, in linea con le più 
avanzate tendenze del manierismo internazionale. 
Bertoldo di Giovanni (Firenze 1435/4() - Poggio 
a Caiano, Prato, 1491) scultore e medaglista ita- 
liano. Entrò intorno al 1455 nella bottega di Do- 
natello, collaborò forse alla esecuzione dei pulpiti 
di San Lorenzo a Firenze e fu influenzato dal tar- 
do stile del maestro nelle opere giovanili, come la 
Crocifissione del Bargello. Nelle opere successive 
(Battaglia, dello stesso museo fiorentino: Belle- 
rofonte e Pegaso, del Kunsthistorisches Mus. a 
Vienna) egli accentuò il suo gusto umanistico for- 
temente nutrito di motivi desunti dall'antico. Del- 
la sua attività di medaglista si ricorda la medaglia 
di Maometto 1 (1480-81 ca). Nel 1483-84 fu a Pa- 
dova e dal 1488 fu preposto alla conservazione 
delle sculture antiche nei giardini medicei, fre- 
quentati dal giovane Michelangelo. 

Bertotti Scamozzi Ottavio (Vicenza 1719-90) ar- 
chitetto italiano. Fervente ammiratore e seguace 
del Palladio, curò una monumentale edizione cri- 
tica della sua opera (Le fabbriche e i disegni di 
Andrea Palladio, 1776-83, in quattro tomi). Fu il 
principale esponente del neoclassicismo a Vicen- 
za (Palazzo Folco, Palazzo Pagello-Beltrame, Ca- 
sa Milauna ecc.) e in provincia. 

Bertram von Minden + Maestro Bertram. 
Bertucci Giovan Battista il Vecchio, detto G.B. 
da Faenza (Faenza, notizie 1495-1516) pittore ita- 
liano. Si ispirò alla cultura bolognese-ferrarese 
(trittico della Pin. di Faenza con lu Madonna in 
gloria e i santi Ippolito e Lorenzo, 1506), ma re- 


cepì anche influenze umbre e toscane. E identifi- 
cato con G.B. Utili. 

bestiario opera didascalica medievale in cui sono 
descritte e raffigurate qualità © caratteristiche di 
animali sia reali che fantastici (unicorno, sirena, ip- 
pogrifo), interpretati spesso come simboli di verità 
religiose. I b. costituivano per gli artisti romanici e 
gotici inesauribili repertori da cui attingere motivi 
di animali e mostri per la decorazione scultorea. 
Bettera Bartolomeo (Bergamo 1639 - Milano?, 
dopo il 1688) pittore italiano. Imitatore e forse al- 
lievo del Baschenis e continuatore della «maniera 
bergamasca» da lui inaugurata, operò a lungo a 
Bergamo. Rappresentò strumenti musicali in 
composizioni affollate e ricche di particolari, im- 
postate su una caratteristica tonalità brunastra 
dominante (Bergamo, Acc. Carrara; Venezia, 
Gall. dell’Acc.; Firenze, Uffizi; Bergamo, coll. 
priv.). Non diverso, ma con una accentuazione dei 
lati sontuosi e decorativi, è lo stile delle opere po- 
steriori al 1687, quando B. si trasferì a Milano 
(Strumenti musicali, San Francisco, California Pa- 
lace). Tra Milano e Bergamo operò anche il figlio 
BONAVENTURA (Bergamo 1663 - dopo il 1718), che 
proseguì in pieno Settecento la maniera del pa- 
dre nella sua accezione più ornamentale e spetta- 
colare (Bergamo, Palazzo Passi Pesenti). 

Bettoli Nicolò (Parma 1780-1854) architetto ita- 
liano. Esponente di un elegante neoclassicismo, 
fu attivo come primo architetto alla corte di Maria 
Luigia a Parma, dove realizzò il Teatro Regio 
(1821-29) e ricostruì il Palazzo Ducale (1833, di- 
strutto nel 1944). Altre sue opere a Parma, il salo- 
ne della Biblioteca Palatina (1834) e il palazzo per 
la nuova Università degli studi (1843, oggi Corte 
d'appello); a Fidenza, il Teatro Magnani. 
Beuckelaer Joachim (Anversa 1533 - 74) pittore 
fiammingo. Nipote e allievo di P. Aertsen, ne de- 
rivò la predilezione per le grandi «mostre» di na- 
ture morte e per scene di genere, soprattutto in- 
terni di cucine e mercati (Porco squartato, 1563, 
Colonia, Wallraf-Richartz Mus.). La precoce pre- 
senza di sette suoi importanti dipinti nelle raccol- 
te dei Farnese a Parma (ora a Napoli, Mus. di Ca- 
podimonte) ebbe fondamentale importanza nella 
diffusione della pittura di genere in Italia setten- 
trionale (V. Campi, B. Passarotti). 

Beuron, Scuola di scuola pittorica che prende il 
nome dall'omonima località tedesca (Baden- 
Wirttemberg) sede di un convento benedettino 
dove, alla fine del sec. xix, padre Didier Lenz 
(Desiderius Lentius) propagandava un'arte reli- 
giosa cli tipo arcaizzante. caratterizzata da stilizza- 
zioni simboliche di forme e figure. Il convento fu 
il centro irradiatore di un'arte sacra del Novecen- 
to rinnovata in chiave modernista. di cui fecero 
parte il belga J. Verkade (entratovi nel 1894 e da 
qui partito per affrescare i conventi di Montecas- 
sino e Gerusalemme) e i francesi, già membri del 
gruppo dei nabis, P. Sérusier e M. Denis. Que- 
st'ultimo, in modo particolare. diede un contribu- 
to determinante alla definizione del linguaggio 
dell’arte sacra contemporanea con una pittura di 
radicale sintetismo, funzionale a un messaggio 
chiaro e diretto. 
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Beuys Joseph (Krefeld 1921 - Diisseldorf 1986) 
artista tedesco. Figura tra le più carismatiche e 
controverse degli anni Sessanta e Settanta, ha ope- 
rato a tutto campo, realizzando sculture, disegni, 
dipinti, installazioni, performances e impegnando- 
si anche sul terreno della politica e delle battaglie 
ecologiste con l'obiettivo di estendere il concetto 
di arte a ogni aspetto della vita e di consacrare l’ar- 
tista, tra predicatore e sciamano, come coscienza 
critica della società. Per B. ogni individuo libero e 
creativo è un artista che contribuisce alla realizza- 
zione di una collettiva «scultura sociale» (Soziale 
Plastik), un concetto questo riassunto nel suo cele- 
bre motto «La rivoluzione siamo noi». Pilota della 
Luftwaffe durante la seconda guerra mondiale, nel 
1943 in Crimea ebbe un incidente di volo (di cui 
non è mai stata accertata la realtà) dal quale si 
salvò grazie all'aiuto di nomadi tartari che lo cura- 
rono cospargendone di grasso il corpo semiconge- 
lato e avvolgendolo nel feltro, due materiali che 
diventeranno centrali nella sua ricerca, insieme ad 
altri elementi «poveri» e naturali come cera, legno, 
rame o miele, simboli di processi vitali e cariche 
energetiche. Nel dopoguerra studiò scultura al- 
l'Accademia di Diisseldorf con E. Mataré e nel 
1961 entrò a far parte del corpo insegnante. Dai 
primi anni Sessanta partecipò alle performances 
di Fluxus e intensificò le azioni dal carattere sem- 
pre più marcatamente politico, che culminarono, 
dopo l'allontanamento dall'Accademia nel 1972, 
nella fondazione della Libera Università Interna- 
zionale per la Creatività e la Ricerca Interdiscipli- 
nare. Tra Je performances più note: Come spiegare 
dei quadri a una lepre morta (1975), Amo l' Ameri- 
ca e l'America ama me (1974, in cui B. si rinchiuse 
per giorni in una gabbia con un coyote), e il pro- 
getto 7000 querce (1982-87), un'installazione for- 
mata da 7000 blocchi di pietra accumulati sulla 
Friedrichsplatz a Kassel, via via eliminati ogni vol- 
ta che in città veniva piantato un albero. 

Bevan Robert + Camden Town Group. 
Bevignate, Fra’ (notizie 1277-1305) architetto e scul- 
tore italiano. E personalità molto discussa e in defi- 
nitiva ancora non chiarita: per alcuni fu solo un so- 
vrintendente a opere pubbliche, per altri architetto 
e scultore. Ricordato dai documenti relativi alla 
fabbrica del Duomo di Orvieto (anni 1295 e 1300), 
egli fu, secondo B. Cellini, l’ideatore e il direttore 
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sia dell'impianto figurativo sia delle soluzioni di in- 
gegneria idraulica della Fontana Maggiore a Peru- 
gia, realizzata da Nicola e Giovanni Pisano (1275- 
77). A_ una fase successiva della sua attività sono 
stati attribuiti in via ipotetica il progetto del Duo- 
mo di Orvieto (1284-85 ca) e l’esecuzione delle fi- 
gurazioni dei due pilastri interni della facciata, oltre 
ad alcuni capitelli all’interno del Duomo di Todî 
opere che attestano un gusto neoellenistico e bi- 
zantineggiante unito al ricordo di Nicola Pisano. 
Bewick Thomas (Ovingham, Newcastle, 1753 - 
Gateshead, Durham, 1828) incisore inglese. A lui 
si deve il rilancio dell’incisione su legno, diffusasi 
enormemente nel sec. xx. Famoso illustratore di 
libri sugli animali (Storia generale dei quadrupedi, 
1790; Storia degli uccelli inglesi, 2 voll., 1797-1804), 
grazie a nuove tecniche da lui introdotte nella in- 
cisione su legno, B. ottenne effetti pittorici di 
grande finezza. Le sue opere lo rivelano acuto e 
originale osservatore del mondo della natura (i 
suoi animali sono spesso ritratti sullo sfondo di 
vasti scorci di paesaggio), in immaginicui ama da- 
re precise connotazioni tra l’ironico e il favoloso. 
Beyeren Abraham van + Van Beyeren, Abraham. 
Bezzuoli Giuseppe (Firenze 1784-1855) pittore 
italiano. Allievo di P. Benvenuti, sembrò inizial- 
mente subire il fascino di J.-A.-D. Ingres, in parti- 
colare nella ritrattistica. Tra il 1818 e il 1822 ese- 
guì alcune decorazioni ad affresco nei palazzi Pit- 
ti, Pucci e Borghese, con un gusto cromatico e pa- 
stoso di origine neosecentesca, lontano dalla poli- 
tezza neoclassica. La sua opera più importante è 
la decorazione della Palazzina della Meridiana di 
Palazzo Pitti con le /mprese di Cesare (1836). Da- 
gli anni Quaranta si avverte nelle sue opere un’ac- 
centuazione dei toni morbidi e un’attenzione «na- 
turalistica» e sensuale all’anatomia umana (Gala- 
tea; Follia guida il carro di Amore) che ne fanno 
un caposcuola della pittura romantica. 

Biagio di Antonio Tucci (Firenze 1446-1508 ca) 
pittore italiano. Di formazione fiorentina, come ri- 
velano gli echi dal Lippi e dal Verrocchio che si 
notano nelle opere giovanili (Madonna, Milano, 
Mus. Poldi Pezzoli; Madonna e santi, Budapest, 
Szepmilveszeti Mus.), svolse la sua attività fra la 
Toscana e la Romagna, operando soprattutto a 
Faenza a partire dal 1476. Nel 1482 collaborò con 
C. Rosselli a due affreschi nella Cappella Sistina a 
Roma. La sua ampia produzione, che include pale 
d'altare (Annunciazione e Madonna fra santi fran- 
cescani, 1504, entrambe alla Pin. Comunale 
Faenza), cassoni (Storia degli Argonauti, 
York, Metropolitan Mus.), varie Madonn4W 
Bambino e ritratti (Ritratto di fanciullo, Viashi 


formale. uniformato dalla smal 
le stesure. 


e della storia dellla Ugg «periodi cerniera» 
(il tardogotico, il barocco), le forme simboliche 
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sono alla base della produzione critica di B., dedi- 
cata principalmente alla teoria artistica e alla pit- 
tura nordica del rinascimento (// paesaggio fiam- 
mingo tra manierismo e realismo, 1950); Il Parago- 
ne di Leonarao, 1953; Poussin e la teoria classica 
dell’arte, 1953; Caravaggio, 1955). Dopo un sog- 
giorno negli Stati Uniti (1957-58) e l’incontro con 
E. Panofsky, si fece propugnatore del metodo ico- 
nologico che applicò con originalità (Ditrer e i 
suoi critici, 1500-1971. Capitoli nella storia delle 
idee, 1986: Il messaggio delle immagini. Studi nella 
storta dell'arte, 1988; Il Quattrocento nell'Europa 
settentrionale, 1989). Culmine della sua ricerca ap- 
passionata rimane il volume Stile e iconogra fia. 
Studi sulla scienza dell'arte (1966) che esamina 
cruciali questioni della storiografia artistica. 
Bianchi Federico (Masnago o Milano 1635-1719) 
pittore italiano. I suoi numerosi dipinti su tela e 
ad affresco, di qualità assai discontinua, non faci- 
litano una definizione del suo stile, via via orien- 
tato verso E. Procaccini il Giovane, il Cerano, 
C.F. Nuvolone (affreschi in Sant’ Alessandro, Mi- 
lano; affreschi e tele alla Certosa di Pavia e in di- 
versi centri del Piemonte). 

Bianchi Isidoro (Campione, Como, 1581-1662) 
pittore e stuccatore italiano. Collaboratore, e poi 
successore, del Morazzone negli affreschi del ca- 
stello di Rivoli (1623-33), decorò, con l’aiuto dei 
figli Francesco e Pompeo, la galleria del Palazzo 
Reale di Torino (1617-20) e le sale del castello del 
Valentino. E noto soprattutto per gli affreschi del- 
la Madonna dei Ghirli (Campione) e per quelli di 
San Giovanni Battista (Brenzio), aderenti allo sti- 
le del maestro; ma talora egli approda a esiti più 
personali, caratterizzati da un complesso eppur 
disinvolto raccontare (Adorazione dei pastori, 
1636 ca, Lugano, Immacolata Concezione). 
Bianchi Mosè (Monza 1840-1904) pittore italia- 
no. Garibaldino nel 1859, ottenne i primi succes- 
si con quadri storici e religiosi di maniera acca- 
demica: il Giuramento di Pontida (1863, Monza, 
coll. priv.), La comunione di san Luigi Gonzaga 
(1864, Monza, chiesa di Sant Albino) e La visio- 
ne di Saulle (1865, Milano, coll. priv.). Nel 1868, 
dopo soggiorni a Parigi e Venezia, si ripresentò 
alle mostre di Brera con ritratti e quadri minori; 
l’anno dopo ottenne un grande successo con la 
sua prima tipica scena di genere, naturalistica e 
patetica: / fratelli al campo (Milano, Gall. d'Arte 
Mod.). Continuò a dipingere soggetti storici e 
religiosi, ma consolidò il suo successo con 1 qua- 
dri veneziani seguiti a Laguna in burrasca a 
Chioggia (1879, Milano, coll. priv.). Nel 1895, a 
Gignese sul lago Maggiore, dipinse paesaggi al- 
pini e figure di montanari. Nelle vedute e nelle 
scene di genere veneziane, egli tentò di far rivi- 
vere la tradizione di Tiepolo, del Guardi e del 
Ricci in un bozzettismo romantico, cronachistico, 
patetico. Fu anche apprezzato incisore e affrescò 
la Villa Giovanelli a Lonigo (1877). 

Bianchi Bandinelli Ranuccio (Siena 1900) - Ro- 
ma 1975) storico dell’arte antica e archeologo ita- 
liano. Nel libro Dal diario di un borghese (1948, 
1962) raccontò le sue esperienze culturali e politi- 
che, dalle origini nobili all’antifascismo e alla mili- 


tanza comunista. Insegnò nelle università di Ca- 
gliari, Groningen, Pisa, Firenze e dal 1956 a Ro- 
ma. Dal 1945 al 1947 ricoprì la carica di direttore 
generale delle Antichità e Belle Arti, da cui si di- 
mise constatata l'impossibilità di riformare l'isti- 
tuzione. Studiò l’arte e le civiltà antiche dapprima 
con i metodi dell’idealismo crociano, poi alla luce 
di uno storicismo «integrale» e «dialettico» appli- 
cato all'arte come prodotto del lavoro umano: 
Storicità dell'arte classica (1943, 1950, 1973), Or- 
ganicità e astrazione (1956), Archeologia e cultura 
(1961-79), Roma. L'arte romana nel centro del po- 
tere (1969), Roma. La fine dell'arte antica (1970), 
Introduzione all'archeologia come storia dell'arte 
antica (1976, postumo). Ideò e diresse | Enciclo- 
pedia dell’arte antica, classica e orientale (1956-66) 
e fondò la rivista «Dialoghi di archeologia» (1967). 
Bianchi Ferrari Francesco (Modena?, 1460) ca - 
Modena 1510) pittore italiano. Si formò nell’am- 
bito ferrarese di E. de’ Roberti e dei maestri li- 
gnari, approdando in seguito al classicismo del 
Francia e di L. Costa. Agli anni Ottanta risale l’a- 
spra e incisiva Crocifissione della Gall. Estense di 
Modena. Una nitida scansione delle forme e l’in- 
tarsio di colori smaltati caratterizzano le opere 
mature (Noli me tangere, Annunciazione, Mode- 
na, Gall. Estense). 

Bianco Bartolomeo (Como 1590 ca - Genova 
1657) architetto italiano. Attivo a Genova, pro- 
gettò la Strada Nuovissima (via Balbi) e quattro 
dei palazzi che la fiancheggiano: Durazzo-Pallavi- 
cini (1618), Balbi-Semarega (prima del 1622), 
Raggio (1622, trasformato ai primi del Novecento) 
e il Palazzo dell’Università (1634-38), oltre alla 
chiesa di San Carlo (1629). Nell’università svi- 
luppò lo schema del cinquecentesco Palazzo Tursi, 
realizzando una serrata continuità spaziale tra ve- 
stibolo, cortile e giardino mediante uno scenogra- 
fico gioco di scale e logge tipicamente barocco. Fu 
anche architetto del comune e ingegnere militare. 
Biasi Alberto + cinetica, arte. 

Biasi Giuseppe (Sassari 1885 - Andorno Micca, 
Biella, 1945) pittore e illustratore italiano. Forma- 
tosi nel clima secessionista d'inizio Novecento, si 
affermò inizialmente come illustratore dei roman- 
zi di G. Deledda e delle copertine del «Giornalino 
della Domenica». Anche nel periodo milanese 
(1916-23) i temi dominanti della sua pittura sono 
riconducibili al mondo popolare e folclorico della 
Sardegna, volentieri interpretato in chiave mitica: 
cortei nuziali, feste campestri, suonatori ambulan- 
ti, figure femminili in costumi antichi. L’esperien- 
za africana (Tripolitania, Cirenaica ed Egitto, 
1924-27) arricchì la sua pittura di suggestioni pri- 
mitiviste che, fuse con influenze cubiste ed espres- 
sioniste, diedero luogo al tipico naturalismo sinte- 
tico della fase matura del suo stile. coincidente 
con il ritorno in Sardegna negli anni Trenta. 
Bibiena, Galli da (notizie secc. xvI-xvmi) fami- 
glia di architetti, scenografi e pittori italiani. Il ca- 
postipite GI@vANNI MARIA (Bibiena, Bologna, 
1625-65) studiò pittura con l' Albani a Bologna, 
dove partecipò a varie imprese decorative. Di ri- 
lievo artistico assai maggiore furono i figli. Ferdi- 
nando Maria e Francesco. FERDINANDO MARIA 


biccherna, tavolette di 
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(Bologna 1657-1743) dopo gli inizi in pittura pres- 
so il Cignani, si dedicò prevalentemente all’archi- 
tettura teatrale e alla scenografia. In questo im- 
portante settore del gusto barocco egli svolse un 
ruolo determinante con l'elaborazione della «ma- 
niera per angolo», che consiste essenzialmente nel 
passaggio dalla tradizionale prospettiva ad asse 
centrale alla disposizione obliqua degli assi visivi 
dellè scene rispetto al proscenio, in modo da in- 
terrompere la continuità di spazio tra sala e deco- 
razioni sceniche e da moltiplicare dinamicamente 
la possibilità di raffigurare gli spazi sulla scena 
stessa. Il sistema, che Ferdinando Maria teorizzò 
nell Architettura civile preparata sulla geometria e 
ridotta alla prospettiva (V711), fu applicato con 
grande estro e fantasia anche dal fratello France- 
sco, e dai quattro figli, tutti operanti nell’ambito 
di un gusto unitario e sovente in collaborazione. 
Per 28 anni Ferdinando Maria rimase al servizio 
dei duchi di Parma: dopo un soggiorno a Barcel- 
lona (1708-11) andò a Vienna al seguito dell’im- 
peratore Carlo vi e vi si stabilì sino al 1726 come 
«architetto primario e pittore di feste e di teatri»; 
lavorò anche in altre corti europee, ritirandosi poi 
a Bologna per trascorrervi gli ultimi anni. Il fra- 
tello FRANCESCO (Bologna 1659-1739) operò pre- 
valentemente come architetto teatrale; attivo 
dapprima in vari centri italiani, passò poi a Vien- 
na dove, all’inizio del secolo, costruì un grande 
teatro d’opera; progettò quindi il teatro di Nancy, 
tuttora esistente, e il Teatro Filarmonico di Vero- 
na, fedelmente ricostruito dopo l'incendio del 
1749: ilsuo schema, con i palchi che sporgono gra- 
dualmente in modo da essere tutti orientati verso 
la scena, sarà ampiamente ripreso nel corso del 
secolo. Dal 1726 fu a Bologna, dove lavorò a pro- 
getti architettonici, prospettive illusionistiche, 
trattati. Assai fecondi nel settore teatrale furono i 
figli di Ferdinando Maria: ALESsANDRO (Parma 
1687 - Mannheim 1769 ca) architetto al servizio 
dell’elettore palatino (teatro di corte di 
Mannheim); giuseppe (Parma 1696 - Berlino 
1756). che lavorò dapprima col padre a Vienna, 
poia Berlino, acquistando ampia notorietà presso 
le grandi corti europee con i suoi complessi alle- 
stimenti celebrativi e teatrali (feste a Praga per 
l'incoronazione a re di Boemia del futuro impera- 
tore Carlo viti teatro di corte a Bayreuth, in colla- 
borazione col figlio Carlo); ANTONIO (Parma 1700 
- Milano o Mantova 1774), collaboratore dello zio 
nel Teatro Alibert a Roma e attivo come architet- 
to e scenografo in Austria e in Ungheria, nonché 
in Italia. Da ricordare, oltre alla trasformazione 
del Teatro alla Pergola di Firenze, il Teatro Co- 
munale di Bologna (da lui progettato e realizzato 
fra il 1756 e il 1763, con un impianto architettonico 
e decorativo di gusto classico) e la sua attività di 
architetto svolta negli ultimi anni di vita a Manto- 
va. Il figlio di Francesco, GIOVANNI CARLO (1700 ca 
- Lisbona 1760), fu architetto reale e progettista 
del Teatro Reale di Lisbona. Il figlio di Giuseppe, 
caRLO ( Vienna 1725 ca - 1780) ca), lavorò preva- 
lentemente all’estero come decoratore teatrale, 
creando scene ispirate a un gusto rococò di grande 
garbo: da Bayreuth, dove collaborò col padre, alle 


corti di Brunswick e di Monaco, nonché presso il 
re di Prussia e, dopo un breve soggiorno in Italia, 
ancora in Francia, Olanda, Inghilterra, e infine al- 
la corte di San Pietroburgo. 

biccherna, tavolette di tavolette di legno dipinte, 
raffiguranti stemmi, allegorie, ritratti di magistrati, 
scene civili o religiose, che fungevano da coperta 
per i registri della b., l’erario comunale di Siena, 
detti appunto libri di b.; dalla metà del sec. xv as- 
sunsero anche la forma di tavolette staccate da ap- 
pendere alle pareti. Denominate anche semplice- 
mente b., sono conservate per la maggior parte 
presso l’ Archivio di Stato di Siena e hanno un rile- 
vante valore artistico, oltre che storico, come testi- 
monianza della tradizione pittorica senese dal sec. 
x al xvi (alcune sono opera dei maggiori pittori 
locali, da A. Lorenzetti a Sano di Pietro). 

Bicci di Lorenzo (Firenze 1373 - Arezzo 1452) 
pittore italiano. Attivo a Firenze e nella provincia 
toscana (Trittico di Vertine, 1430), Siena, Pin. Naz.; 
Polittico, 1435, Bibbiena, Prepositura), fu a capo 
di una fiorente bottega. Nel 1445 gli fu affidata la 
decorazione del coro di San Francesco ad Arezzo, 
proseguita dopo la sua morte da Piero della Fran- 
cesca. Fu legato alla cultura tardotrecentesca fio- 
rentina e ai modi del gotico fiorito (con espliciti ri- 
ferimenti a Gentile da Fabriano e a Lorenzo Mo- 
naco) che, da ritardatario, interpretò nelle sue 
opere con la grazia propria della pittura cortese 
(Madonna col Bambino, 1433, Parma, Pin. Naz.). 
Bidauld Jean-Joseph-Xavier (Carpentras 1758 - 
Montmorency 1846) pittore francese. Ricevette 
una prima educazione dal fratello Jean-Pierre- 
Xavier che lo indirizzò verso lo studio della pittu- 
ra olandese del Seicento. A Parigi incontrò C.-J. 
Vernet e nel 1785 si recò a Roma per la prima 
volta, dove entrò in contatto con l’ambiente di 
A.L. Girodet, F.-X.-P. Fabre, N.-A. Taunay, di- 
pingendo spesso gli sfondi di paese per i ritratti di 
questi artisti e dedicandosi in modo esclusivo al 
paesaggio. Pienamente conformi ai precetti neo- 
classici, i suoi dipinti, regolarmente esposti ai Sa- 
lons parigini, sono caratterizzati da una luce lim- 
pida e fredda, da una cura meticolosa dei dettagli 
e da spazi ampi ed eroici, che ne decretarono il 
successo in Francia durante gli anni dell'Impero. 
Biduino (attivo nella seconda metà del sec. x) 
scultore e architetto italiano. Si formò a Pisa nel- 
l’ambiente di Guglielmo e fu influenzato da 
Gruamonte. Risentì della scultura tardoantica e 
provenzale, che risolse in movimento e [luidità di 
chiaroscuro negli architravi delle porte di San Ca- 
sciano a Settimo (1180) e di San Leonardo al Fri- 
gido, presso Massa (New York, Metropolitan 
Mus.). In seguito recepì influssi lombardi, che gli 
suggerirono una maggiore concisione plastica 
(Miracolo di san Nicola, Lucca, San Salvatore). 
Biedermeier termine che definisce uno stile, ap- 
plicato inizialmente alle arti decorative, in Germa- 
nia e in Austria, durante il periodo della restaura- 
zione (1815-48). Il nome deriva dallo pseudonimo 
(letteralmente il «probo fattore», da cui «il bor- 
ghesuccio») usato da Adoll' Kussmaul e Ludwig 
Eichrodt in alcune delle loro poesie ironiche pub- 
blicate dal 1855 al 1857 su un giornale satirico di 
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Monaco («Die Fliegende Blàtter»), diventato poi 
termine generale per indicare l’atteggiamento cul- 
turale e politico della piccola-media borghesia te- 
desca (onesta, conformista e rispettosa dell'ordine 
costituito), tra il Congresso di Vienna e i moti ri- 
voluzionari del 1848. Questo stile, confortevole e 
funzionale alle esigenze della società borghese 
dell’epoca, è caratterizzato da superfici lisce, pro- 
porzioni massicce, linee sobrie, in contrapposizio- 
ne a quelle sofisticate dello stile impero; dall'uso 
di legni impiallacciati chiari (ciliegio) spesso intar- 
siati o semplicemente accostati a legni scuri (mo- 
gano, ebano); da una grande semplicità decorativa 
che prevede l’impiego di pilastrini, colonnine, pal- 
mette, al posto dei bronzi dorati, delle zampe di 
leone, delle sfingi, usate a profusione nei mobili 
impero. Tra le tipologie più diffuse il mobile a ve- 
trina (servante), il sécretatre, e il divano ricco di im- 
bottiture. Da ricordare, fra i più noti ebanisti: a 
Vienna J.U. Danhauser, a Innsbruck J. Nepomuk 
Geyer, a Berlino A.F. Voigt, J.C. Sewening, K.G. 
Wanschaff che lavorano soprattutto per gli arredi 
dei palazzi principeschi, a Magonza A. Bembé, 
J.W. Knussmann, W. Kimbel. Il termine B. è stato 


Biedermeier sn 
1 «Rose in un bicchiere» di 
F.G. Waldmiiller (part.): olio 
su tela. Vienna, 
@sierreichische Galerie. 

2 «Rudolf von Arthaber con i 
figli» (part., 1837) di F. von 
Amerling: olio su tela, cm 

221 x155. Vienna, 
Osterreichische Galerie. 

3 Divanetto in mogano e 
frassino con decorazioni in 
bronzo (1838) diJ. Nepomuk 
Gevyer. Vienna, Museum fiir 
Angewandte Kunst. 

4 Bicchiere in vetro dipinto e 
dorato (1828) di A. 
Kothgasser. Vienna, Museum 
fiir Angewandte Kunst. 
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anche applicato a porcellane e vetri, creati per ar- 
monizzare con l'arredamento. | vetri sono massic- 
ci, intagliati, spesso a colori vivaci. Pur trattandosi 
di una produzione non di élite, alcuni incisori co- 
me D. Biemann hanno prodotto pezzi di altissima 
qualità. In pittura, il termine indica una produzio- 
ne di genere comprendente paesaggi dal minuto 
realismo (F.G. + Waldmiiller), nitratti di famiglia 
in interni domestici meticolosamente descritti e di 
ispirazione intimista (G.F. + Kersting; F. von + 
Amerling), scene di genere e di vita popolare quo- 
tidiana (P. + Fendi). 

Biennale di Venezia rassegna internazionale di 
arte contemporanea che si tiene ogni due anni a 
Venezia. La prima edizione, patrocinata da A u- 
stria e Ungheria, Belgio, Danimarca, Francia, 
Germania, Gran Bretagna, Italia. Norvegia, Paesi 
Bassi, Russia, Spagna e Svezia. si tenne nel 1895 
nei Giardini di Castello, dove nel corso degli anni 
furono costruiti i padiglioni delle nazioni parteci- 
panti (il primo fu quello del Belgio. nel 1907); at- 
tualmente è dislocata anche in altre zone ed edifi- 
ci della città. Sotto la guida del primo segretario. 
A. Fradeletto, la manifestazione rifletteva una li- 
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nea tradizionalista e un gusto accademico, con 
una produzione artistica per lo più d’inclinazione 
naturalista e simbolista. Una maggiore apertura a 
tendenze più avanzate, postimpressioniste, si eb- 
be con la gestione (dal 1920) di V. Pica (che espo- 
se Cézanne, i neoimpressionisti e i fauves; Archi- 
penko, Larionov e la Gonèarova; Van Gogh e 
Hodler) e di A. Maraini (dal 1928). Nel 1930, con 
la presidenza di G. Volpi, la B. venne inserita nel 
sistema espositivo organizzato dal regime fascista, 
comprendente le Sindacali (a carattere regiona- 
le), la Quadriennale di Roma (nazionale) e la B. 
(internazionale). Le edizioni del dopoguerra rica- 
pitolarono le vicende delle avanguardie storiche 
proponendo, al tempo stesso, le nuove tendenze: 
il neocubismo (1948), il realismo (1950 e 1952) e 
le ricerche informali (Capogrossi e Fontana nel 
1954). Di notevole rilievo le edizioni del 1964 e 
1966, dominate rispettivamente dalla pop art 
americana e dall'arte cinetica e programmata. 
Dopo una fase di crisi, legata alla contestazione 
del 1968, la B. ha ripreso il suo ruolo primario sul- 
la scena artistica internazionale, confermandosi 
tra le più importanti manifestazioni periodiche di 
arte contemporanea, secondo una formula che as- 
socia mostre tematiche alla proposta della più ag- 
giornata produzione dei paesi partecipanti. 

Biffi Lorenzo + Binago, Lorenzo. 

bifora finestra, caratteristica dello stile gotico ma 
ripresa nella prima età rinascimentale, la cui luce è 
divisa a metà da una colonnina o da un pilastrino. 
Bigarelli Guido + Guido da Como. 

Bigari Vittorio Maria (Bologna 1692-1776) pitto- 
re italiano. Abile decoratore, eseguì affreschi 
(Villa Albergati a Zola Predosa, 1748; salone di 
Palazzo Aldrovandi a Bologna, 1722-54) notevoli 
per levità di tocco e luminosità. A formare il suo 
stile concorsero i contatti col Tiepolo (lavorarono 
entrambi a Palazzo Archinto a Milano) e la fre- 
quentazione della corte torinese (1738-4()); deter- 
minante fu inoltre l’influenza di D. Creti. 
Bigarny Felipe + Vigarny, Felipe. 

Biggi Gastone + cinetica, arte. 

Bignami Vespasiano (Cremona 1841 - Milano 
1929) pittore, illustratore, storico dell’arte italiano. 
Dopo gli studi all'Accademia Carrara di Bergamo 
con E. Scuri (1852-62), si stabilì a Milano e colla- 
borò come illustratore e caricaturista alle riviste 
«Spirito folletto», «Mefistofele», «Uomo di pietra», 
inserendosi nel gruppo scapigliato. Nel 1873 fondò 
con altri colleghi la Famiglia Artistica, un sodalizio 
che organizzava mostre annuali e feste mascherate 
(celebre la contromanifestazione satirica del 1881 
dal titolo /ndisposizione di Belle Arti, tenutasi nello 
studio di P. Marchesi in occasione dell'Esposizione 
nazionale di belle arti). Come decoratore ricevette 
prestigiose commissioni da teatri e palazzi pubblici 
di Londra, Nizza, Bruxelles, Montevideo, Buenos 
Aires. A Milano lavorò inoltre come ritrattista per 
l'Ospedale Maggiore ed eseguì l’encausto con // so- 
gno d'oltretoriba per la cappella Curletti del Cimi- 
tero Monumentale. Negli anni Novanta fu consi- 
gliere comunale nella lista progressista e collaborò 
a varie testate socialiste, mettendo la propria vena 
satirica al servizio dell'impegno politico. Come sto- 


rico organizzò la mostra La pittura lombarda del 
secolo xix, presso la Società Permanente (1900) e 
scrisse saggisu E. Pagliano, M. Bianchi e C. Tallone. 
Bigordi Davide, Domenico, Ridolfo + Ghirlan- 
daio, Davide, Domenico, Ridolfo. 

Bigot Throphime (Arles 1579-1650) pittore fran- 
cese. E stato identificato con l’artista detto Trufa- 
mond, documentato a Roma dal 1621 al 1634 e au- 
tore di opere dai forti contrasti di luce e ombra (con 
l’impiego di lume di candela) che lo collocano nel 
filone caravaggesco, vicino a G. Van Honthorst. 
Bihzad o Behzad, Kemal ad-Din (1450-1536/37) 
pittore persiano. Si formò a Herat in un momento 
di particolare fulgore, successivo alle rovine pro- 
curate da Gengis Khan e Tamerlano. Tra le sue 
opere giovanili si segnala una pittura, ispirata a 
un ritratto di giovane che dipinge di Gentile Belli- 
ni, ora alla Freer Art Gall. di Washington, e una 
pittura su seta che ha per soggetto un principe pri- 
gioniero (Coll. Doucet). Protetto dal grande mini- 
stro e poeta Mir ‘AI Sir Nava’ 1 e dal signore del 
Khorasan, Husain Baigara, nel 1507, dopo la con- 
guista di Herat da parte di Mulamad «Elan 
Saibàni, si mise al servizio del nuovo sovrano 
safavide Sah Isma‘TI, che nel 1522 lo nominò di- 
rettore del Kitàbhana (biblioteca e officina per la 
realizzazione di manoscritti) a Tabriz. Nelle mi- 
niature di un Nizami ora al British Mus. e in quel- 
le che appaiono nel Bustàn di Sa'di (Biblioteca 
Naz. del Cairo) il suo stile raggiunge la completa 
maturità espressiva. Pur aderendo, agli esordi, ai 
canoni formali timuridi della Scuola di Herat, B. 
liberò la miniatura persiana dall’accademismo im- 
posto dai calligrafi. Lo spazio entro il quale egli 
muove le sue rappresentazioni si amplia fino a 
colmare due pagine di codice. Se nelle sue minia- 
ture è meno intenso il senso di incantata religiosa 
unità con il «Tutto» proprio della Scuola di Herat, 
le sue figure sono, in compenso, più cariche di vi- 
ta, modellate da un disegno più scattante ed ener- 
gico e rese con un colore più sensibile e variegato. 
Il nuovo stile inaugurato da B. fu ripreso dai suoi 
allievi, che emigrarono parte a Bukhara, parte in 
India dove contribuirono al sorgere della pittura 
moghul. Si ricordano Qasim ‘Al, che in alcune 
immagini dello splendido Nizami (1494-95, oggi 
al British Mus.) raggiunge l'intensità d'ispirazione 
del maestro; Sultan Muhammad; Muzafar ‘AIT, 
Mirza ‘Alt; Agà Mrrak. 

Bijlert Jan van + Van Bijlert, Jan. 

Bilal Enki (Belgrado 1951) disegnatore di fumet- 
ti di origine iugoslava. Trasferitosi in Francia dai 
primi anni Sessanta, si è imposto per il carattere 
impegnato delle sue strisce, che si interrogano sul 
futuro del mondo e delle metropoli, esprimendo 
una dura critica del sistema politico in uno stile 
sofisticato e di forte impatto visivo. Tra 1 suoi la- 
vori, la trilogia Nikopol (La fiera degli immortali, 
1980: La donna trappola, 1986; Freddo equatore, 
1992) e // sonno del mostro (1998). 

Bilibin Ivan (Tarkhovka 1876 - Leningrado 1942) 
pittore e illustratore russo. Allievo di I. Repin tra 
1898 e 1900, iniziò la sua attività come illustratore 
di libri di fiabe. Vicino al clima culturale simboli- 
sta-modernista del gruppo di Mir Iskusstva, pub- 
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blicò nell’omonima rivista un articolo sull’arte po- 
polare russa (1905), indicativo dei suoi interessi. 
Fu molto attivo come scenografo (Snegurotchka, 
1904, e Sadko, 1911, di N. Rimsky Korsakov; Bo- 
ris Godunov, messo in scena da Diaghilev a Lon- 
dra); nel 1915 decorò i soffitti della Stazione Ka- 
zan a Mosca. Dopo soggiorni in Crimea ed Egitto 
(1917-25) fu a Parigi, dove lavorò soprattutto co- 
me illustratore; nel 1936 ritornò in Russia. 
Bilivert Giovanni (Firenze 1585-1644) pittore ita- 
liano di origine fiamminga. Allievo del Cigoli, la- 
vorò a Roma (Martirio di Callisto, 1605, chiesa 
omonima) e a Firenze, dove dipinse soggetti di in- 
tima religiosità, con tinte smorzate e tenui pe- 
nombre affini alla pittura di F. Furini ma anche 
orientati verso un lussuoso e ridondante costumi- 
smo (L'angelo rifiuta i doni di Tobia, Gall. Palati- 
na di Palazzo Pitti; Sposalizio di santa Caterina di 
Alessandria, Santissima Annunziata). 

Bill Max (Winterthur, Zurigo, 1908 - Berlino 
1994) artista, architetto, designer e saggista sviz- 
zero. Fu allievo (1929-32) del Bauhaus di W. Gro- 
pius, sul cui modello fondò poi, nel 1951, la Hoch- 
schule fiir Gestaltung di Ulm. Nel 1932 aderì al 
gruppo astrattista internazionale di Parigi Ab- 
straction-Création: a una ricerca formale basata 
su rigorosi principi matematico-geometrici, impo- 
stata in quegli anni (Costruzione, 1937, Basilea, 
Kunstmus.) rimarrà coerentemente legato, eserci- 
tando una determinante influenza sulle ricerche 
astratto-concrete e di arte cinetico-programmata 
del dopoguerra. Dal 1938 fu membro del + ciaM. 
Il suo impegno didattico trova riscontro nell’atti- 
vità progettuale: si ricordano la sezione svizzera 
alla Triennale di Milano (1936 e 1951), gli edifici 
della Hochschule di Ulm (1953-54), il padiglione 
della città di Ulm all’esposizione di Stoccarda 
(1955) e il padiglione dell’esposizione nazionale 
svizzera di Losanna (1964), una struttura prefab- 
bricata a elementi modulari. Tra gli scritti: Mies 
Van der Rohe (1945), Architettura svizzera mo- 
derna (1949), Robert Maillart (1955). B. ha curato 
l'edizione delle opere complete di Le Corbusier. 
Billingham Richard + vBA. 

Bimbi o Del Bimbo, Bartolomeo (Settignano, Fi- 
renze, 1648 - Firenze 1730) pittore italiano. Si 
formò a Roma con Mario dei Fiori, poi con L. 
Lippi e O. Marinari. Le sue originali nature mor- 
te, che gli procurarono il favore di Ferdinando dei 
Medici, di Cosimo ii e dell’Elettrice Palatina, ri- 
traggono dal vero vegetali e animali raggruppati 
per specie o selezionati in base alla loro eccezio- 
nalità. L’esattezza scientifica di queste raffigura- 
zioni fa credere che si valesse della stretta colla- 
borazione di scienziati e naturalisti legati alla cor- 
te di Cosimo 1II, come Francesco Redi. Le serie 
più importanti dei suoi dipinti sì trovano a Palaz- 
zo Pitti (Spalliere di uve; Spalliere di agrumi, Vitel- 
lu bicefala) e al Mus. Botanico dell’Università di 
Firenze (Cardo di Spagna; Pianta di baccelli). 
Binago Lorenzo, noto anche come L. Biffi (Mila- 
no 1554-1629) architetto italiano. Barnabita, la- 
vorò a molte chiese della sua congregazione, fra 
cui San Vincenzo a Cremona, San Paolo a Casale 
e soprattutto Sant'Alessandro a Milano, un edifi- 


cio che, per le interessanti soluzioni della pianta e 
della facciata, rappresenta uno dei documenti più 
significativi del barocco lombardo. 

Bingham George Caleb (Augusta County, Virgi- 
nia, 1811 - Kansas City, Missouri, 1879) pittore 
statunitense. Fu uno dei protagonisti della pittura 
di genere del sec. x1x, testimone del clima di otti- 
mismo generato dalla democrazia jacksoniana. 
Interprete schietto della vita quotidiana, dipinse 
temi ambientati nel Midwest americano lungo i 
fiumi Mississippi e Missouri, in una sorta di paral- 
lelo pittorico con i racconti di Mark Twain. La sua 
formazione artistica, iniziata nel 1833, si completò 
a Filadelfia e Baltimora. Nel 1856 B. si recò in Eu- 
ropa, e lavorò a Diisseldorf sino al 1859, anno del 
suo ritorno a Saint Louis. Il quadro Mercanti di 
pellicce che discendono il corso del fiume Missou- 
ri (1845 ca, New York, Metropolitan Mus.), opera 
di magica serenità, inaugurò il decennio più proli- 
fico della pittura di B.: in questi anni egli realizzò 
la serie più famosa dei suoi dipinti, che ritraggo- 
no, in un tono partecipe e piano, la vita dei bar- 
caioli lungo il fiume (Barcatoli che giocano a carte, 
1847, Saint Louis, City Art Mus.). 

Birago Giovanni Pietro da (notizie 1471-1513) mi- 
niatore e incisore italiano. Influenzato dal Butino- 
ne e poi dal Bramante, decorò numerosi volumi, 
fra cui alcuni corali provenienti dal vecchio Duo- 
mo bresciano (1471-74, Brescia, Pin. Tosio-Marti- 
nengo), il Liber Jesus e una Grammatica di Elio 
Donato per il piccolo Massimiliano Sforza (Mila- 
no, Biblioteca Trivulziana), e la Sforziade per Lu- 
dovico il Moro (ora divisa tra il British Mus., la bi- 
bliothèque Nat. di Parigi e quella di Varsavia). 
birmana, arte + Indocina, arte dell’. 

Birnbaum Dara + videoarte. 

Birolli Renato (Verona 1905 - Milano 1959) pit- 
tore italiano. Figura di punta dell'avanguardia mi- 
lanese degli anni Trenta, insieme a E. Persico, A. 
Sassu e G. Manzù, adottò all’inizio di quel decen- 
nio una pittura di carattere dichiaratamente anti- 
novecentista, che elaborava con forte originalità 
una poetica d'ispirazione candido-primitivista in- 
trecciata a modelli storici del postimpressionismo, 
da Cézanne a Van Gogh (Eldorado, 1935, Mila- 
no, Civ. Mus. d'Arte Cont.). Fu figura centrale, 
per la pittura, del movimento di Corrente, sorto 
nel 1938: alla retorica monumentalità della pro- 
duzione artistica dominante B. oppose in quegli 
anni il suo sofferto, drammatico anticlassicismo 
(Gineceo, 1941, Milano, Brera). Dopo aver parte- 
cipato alla Resistenza (esperienza documentata in 
una serie di disegni), fu promotore nel dopoguer- 
ra del Fronte Nuovo delle Arti: praticava allora 
una pittura d'impianto neocubista, risentendo le 
suggestioni di Picasso da Guernica in avanti e dei 
soggiorni parigini tra 1947 e 1949. Quando nel 
1952, in occasione della Biennale veneziana, si 
formò attorno alla figura del critico L. Venturi il 
Gruppo degli Otto, che raccoglieva l’ala «astratti- 
sta» del Fronte, B. entrò a farvi parte. D'allora in 
poi la sua pittura tese sempre più a una trascrizio- 
ne intensamente emotiva e tendenzialmente 
astratta di dati sensoriali (Storia di mare, 1953. 
Torino, Gall. Civ. d'Arte Mod.; Canto popolare 


Biscaino 


fiammingo n. l, Detroit Inst. of Arts). Postumi fu- 
rono pubblicati i suoi Zaccuiri 1936-59 (1960). 
Biscaino Bartolomeo (Genova 1629-57) pittore 
e incisore italiano. Come pittore operò nella cer- 
chia di V. Castello (San Ferdinando implora la 
Vergine a favore degli storpi, Genova, Palazzo 
Bianco; Adorazione dei Magi, Madrid, Acc. di 
San Fernando); ma si dedicò soprattutto all’inci- 
sione, ispirandosi alla tecnica del Grechetto (La 
famiglia del satiro, Natività). 

Bischof Werner (Zurigo 1916 - Ande peruviane 
1954) fotografo svizzero. Studiò a Zurigo alla 
Kunstgewerbeschule con H. Finsler. Fra il 1944 e 
il 1948 pubblicò servizi su «Du», «Life», «Picture 
Post», «Illustrated», «Observer». Nel 1949 diven- 
ne membro dell'agenzia fotografica Magnum, ac- 
canto a H. Cartier-Bresson, D. Seymour, R. Ca- 
pa, G. Rodger, E. Haas con i quali condivise la fi- 
ducia nella fotografia come strumento di indagine 
sociale. Pubblicò servizi anche su «Epoca», «Paris 
Match», «Fortune». Tra i suoi libri principali: 24 
foto di Werner Bischof (1946), Giappone bosa : 
Indiani non morti/ Dagli incasagli indiani (1954 
Werner Bischof: 1916-1954 (1974). 

Bisi famiglia di pittori italiani. GiusEPPE (Genova 
1787 - Milano 1859), membro della cancelleria di 
Eugenio di Beauharnais, dopo la restaurazione si 
affermò come fine pittore di paesaggi e vedute al- 
le esposizioni dell’ Accademia di Brera e divenne 
il primo professore di «paesaggio» presso l’acca- 
demia stessa (1838-56). Sposò ERNESTA LEGNANI 
(Milano 1788-1859), pittrice e ritrattista, dalla 
quale ebbe cinque figlie, due delle quali note pit- 
trici: ANTONIETTA (Milano 1813-86), ritrattista, e 
FuLvia (Milano 1818-1911), dedita come il padre 
alla pittura di paesaggio. Durante gli ultimi due 
decenni di attività alternò alla esecuzione di vedu- 
te e di «paesi con macchiette» più ambiziose com- 
posizioni di paesaggi con scene storiche o ispirate 
a testi letterari. Suo fratello MicHELE (Genova 
1788 - Milano 1874) fu buon incisore e ritrattista a 
disegno, a pastello e in miniatura, mentre il nipo- 
te LUIGI (Milano 1814-86), a lungo professore di 
prospettiva presso l'Accademia di Brera, fu accla- 
mato come l'erede del Migliara nelle vedute pro- 
spettiche di edifici monumentali. 

Bison o Bisson, Giuseppe Bernardino (Palmano- 
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«Canto popolare fiammingo» (1957): 
olio su tela, 90 x148. Coll. priv. 
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va, Udine, 1762 - Milano 1844) pittore italiano. 
Freschista largamente attivo nella provincia vene- 
ta e a Trieste e autore di vedute e ritratti, rimase 
legato, in pieno neoclassicismo o ancora in perio- 
do romantico, alla tradizione settecentesca dei 
Guardi e dei Longhi (affreschi a Lancenigo, Villa 
Zannini; Carlo vi concede il porto franco a Trieste, 
Trieste, Palazzo della Vecchia Borsa). Trasferito- 
si a Milano (1831), si dedicò a dipinti di piccole di- 
mensioni (paesaggi, scene di genere), acquerelli e 
disegni spesso notevoli per la freschezza cromati- 
ca e il brio narrativo. 

bisquit porcellana bianca opaca, simile al marmo, 
usata soprattutto per statuette, busti e oggetti de- 
corativi. l primi esemplari sono francesi e risalgo- 
no al 1750 ca. 

Bissier Julius (Friburgo 1893 - Ascona, Canton 
Ticino, 1965) pittore tedesco. Dopo una prima 
esperienza naturalistica, avvertì l'influsso di W. 
Baumeister e P. Klee, e verso il 1930 abbracciò 
l’astrattismo, mettendo a punto un proprio micro- 
linguaggio di segni strutturati e macchie-impron- 
te, molto liberamente evocatori di profili e ricordi 
di cose. Rifacendosi agli ideogrammi e alle tecni- 
che calligrafiche cinesi, ha elaborato i suoi primi 
«psicogrammi», disegni a inchiostro intesi a riflet- 
tere gli impulsi dell'inconscio, dando vita a una 
calligrafia esoterica, fondata sull’analogia con for- 
me vegetali e organiche (24.759, 1959, Berlino, 
Nationalgal.). 

Bissière Roger (Villeréal 1888 - Boissierette 
1964) pittore francese. Dopo un lungo periodo di 
attività isolata, in cui produsse opere di gusto neo- 
primitivistico, si legò al gruppo Esprit Nouveau 
raccoltosi attorno alle figure di A. Ozenfant e Le 
Corbusier (1920 ca) e attestò col proprio lavoro le 
istanze costruttive e sintetiste espresse dal movi- 
mento. Nel 1922 incontrò G. Braque e per un cer- 
to periodo dipinse quadri d'impianto cubista. Poi, 
grazie all'insegnamento presso lAcadémie Ran- 
son (1925-38), basato sull'idea della libera impres- 
sione ed espressione cromatica, gli sviluppi della 
sua pittura in senso quasi protoinformale hanno 
esercitato importanti influssi sulla nuova genera- 
zione francese entrata in scena durante la seconda 
guerra mondiale (M.E. Vieira da Silva, A. Ma- 
nessier, G. Singier, J. Le Moal). 
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Bissolo Francesco (Treviso?, 1480) ca - Venezia 
1554) pittore italiano. Allievo di Gerolamo da 
Treviso e poi seguace di Giovanni Bellini, ripeté 
generalmente schemi belliniani con qualche eco 
del Carpaccio (Sant'Eufemia e santi, Treviso, 
Duomo), aggiornandosi più tardi su modelli gior- 
gioneschi (Sacra conversazione, Venezia, Gall. 
dell’Acc.) e risentendo altresì di Palma il Vecchio. 
Nel complesso è un modesto epigono, caratteristi- 
co per la gracilità dei tipi e la morbidezza dei toni. 
Bisson Giuseppe Bernardino + Bison o Bisson, 
Giuseppe Bernardino. 

Bistolfi Leonardo (Casale Monferrato, Alessan- 
dria, 1859 - Torino 1933) scultore italiano. Studiò 
a Brera, interessandosi particolarmente alla scul- 
tura di G. Grandi e alla pittura di T. Cremona. 
Dopo alcune piccole opere veriste, scolpì la sua 
prima opera tipica: L'angelo della morte (tomba 
Brayda, Torino). Tra il 1892 e il 1904 realizzò una 
serie di sculture funerarie di stile patetico, simbo- 
lista e floreale, dal modellato morbidamente pit- 
torico: Sfinge della tomba Pansa a Cuneo; La spo- 
sa della morte e Il dolore confortato dalle memorie 
a Torino; /l sogno, L’olocausto, La purificazione 
per cimiteri della Lombardia e del Piemonte; altre 
opere a Venezia, Pisa, Montevideo, Buenos Ai- 
res. Seguirono i ritratti peri monumenti a Segan- 
tini (1906, Roma, Gall. Naz. d'Arte Mod.) e a Ga- 
ribaldi (1908, Sanremo) e il gruppo del Sacrificio 
per il monumento a Vittorio Emanuele 11 (Ro- 
ma). Il meglio della plastica funeraria di B. si rias- 
sume in La Morte e la Vita, per la famiglia Abegg 
di Zurigo. Un moderato verismo si ritrova nelle 
statue celebrative di Lombroso a Verona (1922) e 
in certi busti, fra cui quelli di De Amicis e di Gia- 
cosa. B. fu anche disegnatore e autore di medaglie. 
Bitino o (Bittino) da Faenza (notizie dal 1398 - 
m. a Rimini prima del 1427) pittore italiano. Dal 
dossale da lui firmato, raffigurante San Giuliano e 
storie della sua vita (1409) e conservato nella omo- 
nima chiesa riminese, appare squisito narratore di 
gusto tardogotico, memore soprattutto della cul- 
tura veneta trecentesca. 

bizantina, arte civiltà figurativa sorta a Costanti- 
nopoli a partire dal sec. Iv d.C.; ebbe durata molto 
lunga, sino e oltre la caduta di Costantinopoli per 
mano dei turchi (1453), e la sua importanza fu ta- 
le da influire a fondo sugli avvenimenti artistici del 
medioevo europeo e da determinare in gran parte 
e per lunghi secoli aspetti sostanziali dell’arte reli- 
giosa del Vicino Oriente, dei paesi balcanici e del- 
la Russia. Essa maturò la sua formazione tra i 
secc. IV e v d.C.; ma soltanto con il regno di Giu- 
stiniano, nel sec. vi, l’a.b. acquistò una sua fisiono- 
mia definita, e la consacrò in capolavori (prima 
età d’oro). Dopo un periodo di relativa decaden- 
za, legato alle tensioni sociali e religiose interne 
all'impero (lotta iconoclasta), una seconda età 
d’oro si affermò con l'avvento della dinastia ma- 
cedone (867-1057); infine, in una estrema origina- 
le rinascita, l’a.b. fiorì ancora nei secc. xII-xv sotto 
i Paleologi (1261-1453, «rinascenza b.»). Essa 
affondò le sue radici sia nella tradizione ellenisti- 
co-romana, da cui derivò l’astratto simbolismo e 
l'impostazione non naturalistica dei rapporti spa- 


ziali, sia in quella orientale. L'architettura b., recu- 
perando dal tardo antico la struttura a volte o cu- 
pole, e il concetto della centralità, risolvette effica- 
cemente le nuove istanze formali e quelle dettate 
dalla liturgia. Il tipo di chiesa a pianta centrale con 
cupola costituisce l'elemento dominante dell’edili- 
zia religiosa a partire dall'età di Giustiniano, che 
segna una svolta nella produzione architettonica 
di Costantinopoli e dei maggiori centri dell’impe- 
ro. L'edificio più importante è rappresentato da 
Santa Sofia (532-537) a pianta centrale: sui quat- 
tro possenti pilastri disposti ai vertici del quadrato 
di base poggia la grande cupola (31 m di diame- 
tro). Nella grande chiesa imperiale si formula il 
programma della basilica a cupola fondamentale 
per la successiva architettura b. Tra le altre princi- 
pali realizzazioni del periodo sono le chiese dei 
Santi Sergio e Bacco e dei Santissimi Apostoli 
(536-550) a Costantinopoli, di San Demetrio 
(secc. vi-vIi) a Salonicco, di San Giovanni a Efeso 
e la Basilica Eufrasiana (iniziata nel 539) a Paren- 
zo. A Ravenna, già nel sec. v specchio della civiltà 
b. (Sant'Apollinare Nuovo, antica Basilica Palati- 
na), si conservano due splendidi monumenti del 
sec. vi, costruiti in parte da architetti e maestranze 
provenienti da Costantinopoli: Sant'Apollinare in 
Classe (metà sec. vi) e San Vitale (525-47). Dal 
sec. vil al ix l'architettura, divenuta più povera sia 
nei materiali che nelle dimensioni, elaborò e per- 
fezionò il tipo di chiesa a croce greca (Santa Sofia 
a Salonicco e Santa Irene a Costantinopoli, en- 
trambe del sec. vii). Gli edifici dei secc. x e xI 
mantennero la scala modesta di quelli dei due se- 
coli precedenti: sono soprattutto piccole chiese o 
cappelle, dalle proporzioni non monumentali, in 
cui vengono realizzati preziosi rivestimenti mar- 
morei o musivi. L'ultima fase dell’architettura bi- 
zantina è legata alla dinastia dei Paleologi: palazzi, 
cappelle funerarie, chiese, decorazioni marmoree, 
icone, ne attestano la vitalità ma, tuttavia, la ten- 
denza all’effetto vistoso sembra prevalere sulla 
qualità espressiva e sulla ricerca di nuove tipolo- 
gie. Nella scultura b., caduti gli interessi naturali- 
stici propri della cultura classica, prevalse, sovente 
con risultati di straordinaria raffinatezza, il rilievo 
ornamentale subordinato all'architettura, soprat- 
tutto su capitelli, pulvini e transenne. La scultura 
figurata non è del tutto assente: oltre ai sarcofagi e 
ad alcuni rilievi, sono degni di nota 1 ritratti impe- 
riali (inizio sec. vi) e alcune sculture di soggetto re- 
ligioso (sec. vi). Anche dopo il periodo iconocla- 
sta, la scultura b. produsse ancora alcune opere di 
qualità rilevante, come il rilievo della Vergine 
orante (sec. x1, Istanbul, Mus. Archeologico). 

La pittura b. si affermò nella pienezza dei suoi 
mezzi espressivi e dei suoi significati nel sec. vi e si 
realizzò soprattutto nella tecnica del mosaico, ri- 
tenuto il più idoneo a esprimere l’assolutezza tra- 
scendente delle figurazioni sacre. Ai secc. vI-vIl 
appartengono i mosaici di San Demetrio a Salo- 
nicco, i grandi cicli musivi di Ravenna (Apoteosi 
della corte di Bisanzio, in San Vitale: Trasfigura- 
zione, in Sant'Apollinare in Classe). Tra il 730, 
anno dell’editto di Leone in Isaurico contro i so- 
stenitori delle icone, di cui si proibì il culto. e 1843, 
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2 «Cristo Paniocratore 
della chiesa di Dafni 


» (1100 ca): mosaico nella 
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Teodora e la sua corte» (sec. vi): mosaico 


4 Cupola musiva con Cristo e gli angeli nella chiesa della 


3 Interno della cupola della chiesa di Santa Sofia 
Martorana (1148) a Palermo. 
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S Particolare dell'«Ingresso a Gerusalemme» (1164 ca): 
affresco nella chiesa di San Pantaleone a Nerezi 
(Macedonia). 

6 «Crocifissione» (sec. vil): affresco in Santa Maria Antiqua 
a Roma. 

7 «Ascensione»: miniatura da un codice (sec. xt) delle 
«Omelie sulla Vergine» di Giacomo Kokkinobaphos. 
Parigi, Bibliothéque Nationale, 

8 «Arcangelo Michele» (part., sec. x1): icona in oro e smalti 
dal Tesoro di San Marco a Venezia. 

9 «Madonna di Vladimir» (part, sec. x11): icona da 
Costantinopoli. Mosca, Galleria Tretjakov. 
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anno in cui i cultori delle icone ebbero il definitivo 
sopravvento, l'impero fu scosso da una lunga e 
sanguinosa lotta. Il «periodo iconoclasta» causò 
un netto distacco tra l’arte della corte, profana ed 
encomiastica, e quella popolare delle icone dipin- 
te nei monasteri. Con l'avvento della dinastia ma- 
cedone (867), alla lotta iconoclasta successe un 
periodo di tranquillità. Si affermò il monopolio 
dello stile di corte e Costantinopoli acquistò un 
netto predominio sulle altre scuole di pittura. Di- 
vennero sempre più forti gli influssi orientali, pe- 
netrati a partire dal sec. ix. La scelta dei motivi e 
la loro collocazione vennero determinati da rego- 
le precise: il Cristo Pantocratore venne raffigurato 
nelle cupole, la Vergine nelle absidi, e altrettanto 
fissa fu la disposizione della rappresentazione del- 
le grandi feste del calendario liturgico, con episo- 
di della vita di Maria e di Cristo, immagini dei 
santi ecc. Nel sec. x1 la pittura b. raggiunse un’am- 
piezza monumentale e alte qualità decorative: ne 
sono esempio i cicli musivi di Santa Sofia (1042- 
46) a Kiev e quelli del monastero greco di Osios 
Lukas (inizio sec. x1), simili per lo stile arcaico, ol- 
tre ai mosaici di Dafni (seconda metà sec. x1). No- 
tevole nei secc. xI-x11i l'influenza della pittura b. in 
Italia: dai mosaici siciliani del Duomo di Cefalù 
(1148-65): della Cappella Palatina (1143-70) e del- 
la Martorana (114$) a Palermo; del Duomo di 
Monreale (secc. xII-xm1); ai mosaici del Duomo di 
Torcello (secc. xI1-xm) a quelli della Basilica di 
San Marco (secc. xI-xii) a Venezia. Solo intorno 
al sec. xIv decadde il mosaico e riacquistò presti- 
gio l'affresco: si distinsero allora la scuola mace- 
done (ispirata al «realismo» orientale) e la cretese 
(più raffinata, collegata direttamente con la tradi- 
zione b.). Importante, nell’ambito della pittura, fu 
anche la produzione delle + icone (se ne conser- 
vano esemplari fin dal sec. vi), che riassume tutta 
la religiosità b., e quella delle miniature su codici, 
che tradisce il complicato meccanismo dell’incon- 
tro della cultura classica con il gusto orientale. 

Il predominio culturale di Costantinopoli e la sua 
forza di espansione furono tali da incidere a fondo 
sulle civiltà artistiche di alcune nazioni, determi- 
nandone correnti e scuole. 

m ARMENIA. Tra le regioni di confine dell'impero 
va ricordato, per il particolare interesse della pro- 
duzione artistica, il regno d'Armenia, cristianizza- 
to nel sec. iv e diviso nelle sfere di influenza ro- 
mano-bizantina e sasanide. Fra i secc. IV e vili si 
svilupparono le più svariate forme architettoni- 
che. come la chiesa di Avan, del tipo a croce latina 
con cupola, e la chiesa triconca a pianta crucifor- 
me di T'alin (sec. vin). Incontrarono particolare 
favore i tetraconchi con absidi pentagonali, co- 
me il martyrion di Santa Hrip'simè a Ejmiacin 
(sec. ix), nonché il tipo cosiddetto a trifoglio, di 
cui abbiamo un esempio nella chiesa di Bagaran. 
Mi CAUCASO MERIDIONALE. L'architettura, con chie- 
se a pianta basilicale e centrale, rientra nel pro- 
cesso dell’a.b. Il tipo di chiesa nazionale georgiana 
formatosi nel sec. xII, con cupola a copertura im- 
postata su tamburo poligonale, risente dell’inf'lus- 
so armeno. La pittura e la scultura hanno f'unzio- 
ne marginale, tuttavia rispettano 1 precetti b. 


Mm AREA SLAVA. Gli slavi meridionali (bulgari, croa- 
ti macedoni, serbi, sloveni) e orientali (russi, 
ucraini, bielorussi) subirono l'influenza dell’a.b., 
ma la rielaborarono autonomamente, innestan- 
dola sulla loro tradizione. Da quella sintesi deri- 
varono le tre maggiori scuole nazionali: bulgara, 
serba, russa. In Bulgaria, un’a.b. si riscontra a par- 
tire dal sec. x (dominazione di Costantinopoli, 
972-1186), fusa in un primo tempo col sostrato el- 
lenistico e tracio, in seguito con la cultura rinasci- 
mentale. In area serba, l'influsso bizantino fu sen- 
tito a partire dal sec. xI1 (monastero di Studenica, 
dal 1190 ca, e chiesa della Trinità a SopoCani, 
1263-68), soprattutto nei centri più vicini a Co- 
stantinopoli, dove dapprima coesistette con lo sti- 
le romanico, poi con il gotico, finché nel sec. xIv i 
modelli bizantini furono più fedelmente seguiti; 
in quel periodo infatti si fissarono i caratteri della 
scuola morava (chiesa di Ravanica, 1375 ca), che 
durarono fino agli inizi del Settecento. 

In Russia, la nuova arte iniziò a Kiev nel sec. x, 
con la conversione del paese al cristianesimo, e 
durò fino all’età di Pietro il Grande (sec. xvi). 
L'architettura si sviluppò organicamente dalla 
tradizione locale dell'architettura lignea e dai ca- 
noni stilistici derivati da Costantinopoli. In pittu- 
ra, l’affresco sostituì rapidamente il mosaico che 
andò scomparendo già intorno alla fine del sec. 
xl. Le prime icone sono molto vicine ai modelli 
b., ma questa soggezione fu poi superata con l’af- 
fermazione di un gusto nazionale autonomo, in- 
cline alla ricchezza dell’ornamentazione e alla vi- 
vacità dei colori. Con l’invasione dei tartari il cen- 
tro dell'arte russa si spostò a Novgorod e Pskov, 
che trasmisero a Mosca l’eredità bizantina. A Mo- 
sca l'architettura risentì, fino al sec. xv, di questa 
tradizione, poi vi prevalsero le tecniche e il gusto 
dell’architettura lignea tradizionale, che segnaro- 
no la costante tipologica anche nell’architettura in 
pietra, con chiese a tetto piramidale e a cupole 
con arcate a chiglia e archetti ciechi. 

MI SCUOLA «CRETESE-BIZANTINA». Nella sfera del mo- 
vimento b. rientra un gruppo di autori di icone re- 
ligiose, operanti (con variazioni locali) tra i secc. 
xv e xvuI. I principali centri di produzione furono i 
Balcani, le coste dell'Adriatico e soprattutto Creta. 


Si vedano anche, nell'appendice «Monumenti e 
complessi monumentali», le schede: Santa So fia, 
San Vitale, Cappella Palatina di Palermo, San 
Marco, Duomo di Monreale. 

Blake Peter (Dartford, Kent, 1932) pittore ingle- 
se. Formatosi al Royal College of Art di Londra, 
dove fu allievo di C. Weight, è tra i maggiori espo- 
nenti della pop art inglese. La sua pittura s'innesta 
su una tradizione realista già attenta a temi intrec- 
ciati alla cultura di massa (Bambini che leggono 
fumetti, 1954, Carlisle, Mus. and Art Gall.), arric- 
chendola di motivi iconografici derivati sia dal fol- 
clore inglese, dal mondo del music-hall o del luna- 
park, sia dalla comunicazione pubblicitaria, tele- 
visiva e cinematografica tipicamente contempo- 
ranee. Da un punto di vista compositivo, si avvale 
largamente di citazioni e montaggi fotografici, più 
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Blanche 


William Blake 

«Beatrice sul carro trionfale trainato 
da grifoni» (1824-27): penna e 
acquerello per i canti 29 e 30) del 
«Purgatorio» di Dare. Londra, 
Tate Gallery. 


o meno elaborati, combinati alla pittura (Negozio 
di giocattoli, 1962, Londra, Tate Gall.). 

Blake William (Londra 1757-1827) poeta, pittore 
e incisore inglese. Dedicatosi giovanissimo alla let- 
teratura e all’arte, studiò disegno e fece per alcuni 
anni pratica di incisione prima di frequentare la 
Royal Academy, che abbandonò nel 1780 per in- 
sofferenza nei confronti dell'insegnamento tradi- 
zionale. Sensibile, come Fiissli e Flaxman, agli sti- 
moli di un clima culturale che vide strettamente in- 
trecciati il mito classicista settecentesco e i fermen- 
ti protoromantici, B. fu poeta di eccezionale carica 
innovativa e di grande intensità visionaria. Illustrò 
egli stesso i propri libri, applicando nuove tecniche 
dell'incisione e della stampa (stampa a colori ac- 
querellata o miniatura a stampa, in inglese i/lumi- 
nated printing). Per B. il libro doveva essere simile 
al manoscritto miniato medievale, con testo e illu- 
strazioni intimamente fusi; progettava e disegna- 
va, infatti, l’intera pagina, titoli e testi compresi: co- 
sì nei Canti dell’Innocenza (1789), nel Matrimonio 
del Cielo e dell'Inferno (1793), nei Canti dell'Espe- 
rienza (1794) e nei molti altri suoi volumi di versi, 
fra i quali si ricorda anche l’apocalittico poema 
simbolico Gerusalemme (1804-18), in cui l'estetica 
del sublime raggiunge un’espressione parossistica. 
B. illustrò anche opere altrui, gal teatro di Shake- 
speare al Paradiso perduto di J. Milton, dai Pensie- 
ri notturni di E. Young (1797) alla Divina Comme- 
dia (1824-27): in quest’ultima opera, rimasta in- 
compiuta (furono incise sette tavole per l’/nferno), 
e in alcuni quadri, stampe, acquerelli di soggetto 
biblico (La scala di Giacobbe, 1800 ca, Lonera, 
British Mus.; La visione di Ezechiele, Boston, Mus. 
of Fine Arts), il dato sensibile è sempre trasfigura- 
to in visione profetica: «L'immaginazione è il mio 
mono», egli annotò in margine alla propria copia 
dei Discorsi di J. Reynolds. 

Quella di B. è un'arte molto complessa, nella qua- 
le confluiscono varie componenti. Nutrito di lettu- 
re religiose, filosofiche e mistiche, nel campo delle 
arti figurative egli fu profondamente influenzato 
dal gusto neogotico (quane’era apprendista presso 
l’incisore Basire aveva copiato e studiato a lungo i 


monumenti gotici dell’abbazia di Westminster). 
Altri stimoli trovò nell’arte dell’antichità, del rina- 
scimento e del manierismo, e soprattutto in Mi- 
chelangelo, di cui B. sentì profondamente la «ter- 
ribilità» (// Giudizio universale, in differenti ver- 
sioni; La creazione d’Adamo, 1795, Londra, Tate 
Gall.). Ma sul piano formale il suo è un michelan- 
giolismo portato in superficie, nel quale alla ten- 
sione delle poderose masse plastiche si sostituisco- 
no la torsione e lo scatto della linea. La linea è l’e- 
lemento essenziale dello stile di B.: linea che sa an- 
che esprimere, nella flessuosità di certi elementi 
zoomorti e fitomorfi, dolcezza e gioia di vivere, an- 
ticipando addirittura certe cadenze dell'’+ art nou- 
veau, come si può notare particolarmente nelle il- 
lustrazioni dei Canti dell'Innocenza. 

Blanchard Jacques (Parigi 1600-38) pittore fran- 
cese. Dopo un soggiorno a Roma (1624-25) e a 
Venezia (1626-28) fuse echi del colore di Tiziano 
con motivi attinti da S. Vouet e da G. Reni oltre 
che da J. Liss e D. Fetti. Di ritorno a Parigi, eseguì 
La morte di Cleopatra (Reims, Mus. des Beaux- 
Arts), alcuni ritratti e un ciclo dedicato agli 
«Amori degli dei», di cui sopravvive il dipinto 
Diana ed Endimione (coll. priv.). Nella sua opera 
prevalgono le tele di soggetto protano e mitologi- 
co (Cimone e Ifigenia, Parigi, Louvre). 

Blanche Jacques-Emile (Auteuil, Parigi, 1861 - 
Parigi 1942) pittore e critico d’arte francese. In- 
fluenzato soprattutto dai ritrattisti inglesi e da J. A. 
Whistler, da cui mutuò l’uso delle infinite grada- 
zioni del grigio e del bruno, fu ritrattista di talento 
per la grande capacità introspettiva: celebri i suoi 
ritratti di illustri contemporanei (Proust, Rodin, 
Debussy) e i ritratti di gruppo, che dimostrano il 
suo straordinario intuito psicologico e compositi- 
vo: Andrè Gide e i suoi amici al Caffé Maure (1900, 
Rouen, Mus. des Beaux-Arts), Ritratto del pittore 
Fritz Thawlow e della sua famiglia (1895, Parigi, 
Mus. d'Orsay). Il suo atelier a Dieppe (dal 1879) 
fu punto d'incontro di intellettuali, aristocratici e 
artisti (fra gli altri Manet, Degas, Renoir). Tra i 
suoi scritti sull'arte: La pittura da David a Degas 
(1919), Da Gauguin alla «Revue nègre» (1928). 


Blaue Reiter, Der 


| 
Der Blaue Reiter 


1 Copertina (1912) di V. Kandinskij 
per l'almanacco «Der Blaue Reiter». 
Monaco, Stidtische Galerie im 
Lenbaclhaus. 

2 «Animali addormentati» (1913) di 
F. Marc: acquerello. New York, 
Guggenheim Museum. 

3 «La spagnola» (1913) di A. 
Jawlensky: olio su cartone, cm 62 X52, 
Hofheim Taunus, coll. priv. 

4 «Ritratto di Benedict Livsits» (1911 
ca) di V. Burljuk: olio su tela. Coll. 
priv. 


Blaue Reiter, Der (Il cavaliere azzurro) nome as- 
sunto da un gruppo di pittori che si unirono a Mo- 
naco nel 1911 dopo l’esperienza della Neue Kiin- 
stlervereinigung, con comuni intenti di innovazio- 
ne del linguaggio artistico. | fondatori del movi- 
mento (tappa di rilievo sulla via evolutiva dell’e- 
spressionismo) furono V. Kandinskij e F. Marc: 
nel 1912 essi diedero alle stampe un almanacco, 
intitolato appunto «Der Blaue Reiter», che conte- 
neva vari saggi sulla pittura e la musica contem- 
poranee. L'almanacco e il libro di Kandinski) Lo 
spirituale nell'arte, pubblicato nello stesso anno, 
furono i due testi teorici fondamentali del gruppo, 
al quale aderirono, partecipando alle due mostre 
monacensi del 1911/12, anche H. Rousseau, H. 
Campendonck, R. Delaunay, i fratelli Burljuk, A. 
Macke, G. Miinter, il musicista A. Schénberg, 
nonché H. Arp, A. Bloch, G. Braque, A. Derain, 
N. Gonéiarova. E. Heckel, E.L. Kirchner, P. Klee, 
K. Maleviè. O. Miiller, E. Nolde. M. Pechstein, P. 
Picasso, A. Kubin. Nel 1914 lo scoppio della guer- 
ra provocò la dispersione del B.R. Gli artisti del 
B.R. (eredi del simbolismo, del misticismo russo, 
del gruppo espressionista Die + Briicke) erano 
accomunati dalle aperture ai valori dell’istinto e 
della naturalità e cercavano di ritrovare e riper- 
correre le maniere espressive dell'«ingenuità» 
dell'infanzia e dei primitivi come manifestazioni 


di un rapporto non mediato con lo «spirito» della 
natura: di qui il loro interesse per la pittura dei 
bambini e degli alienati, per il folclore e i naif. In 
una direzione spiritualistica, antinaturalistica e 
antifigurativa, essi teorizzarono e praticarono 
un'arte che era essenzialmente espressione di 
contenuti interiori, tentarono ricerche sull’affinità 
tra musica e pittura, sulla «musicalità dei colori 
necessaria perché l’arte diventi astratta» (Kandin- 
skij). Per questa via il B.R. influì sul Bauhaus e su 
tutta l'ulteriore evoluzione dell’astrattismo. 
Blechen Karl (Kottbus 1798 - Berlino 1840) pit- 
tore e scenografo tedesco. La sua attività di sce- 
nografo, iniziata sotto l'influenza di K.F. Schinkel, 
ebbe il massimo riconoscimento tra il 1824 e il 
1827, quando lavorò per il Teatro Reale di Berli- 
no. Ma B. fu soprattutto pittore di paesaggio, ini- 
zialmente suggestionato dai paesisti romantici, co- 
me il tedesco C.D. Friedrich e il norvegese J.Ch.C. 
Dahl; le sue vedute hanno un taglio che valorizza 
il primo piano e gli effetti di luce nello spazio, con 
un gusto scenografico che rimanda anche alla le- 
zione degli olandesi e di Bellotto. In seguito, un 
soggiorno in Italia (1828-29) e la probabile cono- 
scenza dell’opera di Turner lo indussero a una pit- 
tura più sciolta e vibrante e a una visione precoce- 
mente realistica del paesaggio (Ferriere a Eber- 
swalde, 1834 ca, Berlino, Nationalgal.). 
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Bles Herri Met de + Civetta. 

Blocklandt van Montfoort Anthonie (Montfoort 
1533/34 - Utrecht 1583) pittore olandese. Dopo la 
formazione ae Anversa con F. Floris e un periodo 
di attività in Olanda di cui non restano testimo- 
nianze, visitò l’Italia nel 1572 soggiornando a Ro- 
ma dove venne a contatto con la pittura degli 
Zuccari e gel Bertoja. Nelle opere dipinte al suo 
rientro in patria ( Venere e Cupido, Praga, Nérod- 
ni Gal.; Tre fanciulle che cantano, Amsterdam, 
coll. priv.), il sofisticato allungarsi delle figure e la 
morbidezza del tocco dipendono da modelli ita- 
liani, in particolare dal Parmigianino, mentre il 
senso monumentale rinvia al Floris. Le torsioni e 
i ricercati tagli compositivi che si notano nei di- 
pinti di tema storico e sacro (Martirio di san Gia- 
como, Gouda, Stedelijk Mus.), sono in stringente 
parallelo con le ricerche giovanili dello Spranger. 
Bloemaert Abraham (Gorinchem 1566 - Utrecht 
1651) pittore olandese. Studiò a Utrecht e poi a 
Parigi nell’ambito della cultura manieristica tar- 
docinquecentesca, riprengeneone i modelli in for- 
me eleganti e sensuose ( Predica di san Giovanni, 
1600 ca, Amsterdam, Rijksmus.). Successivamen- 
te si orientò verso forme più plastiche, con effetti 
di luce e ombra caravaggeschi, scegliendo di pre- 
ferenza temi bucolici ( Pastorella, Karlsruhe, Kun- 
sthalle; Paesaggio con contadini al riposo, Berlino, 
Staatl. Mus.) e, più tardi, scene mitologiche 
(Trionfo di Nettuno, Stoccolma, Nasjonalmus.). 
Bloemen Jan Frans van + Van Bloemen, Jan 
Frans. 

Bloemen Pieter van + Van Bloemen, Pieter. 
Blondeel Lancelot (Poperinghe 1498 - Bruges 
1561) architetto e pittore fiammingo. Documenta- 
to a Bruges dal 1519, operò nell’ambito del manie- 
rismo targogotico, ma aprendosi anche al gusto 
del rinascimento italiano. Eseguì, oltre a dipinti re- 
ligiosi (Trittico dei santi Cosma e Damiano, 1523, 
Bruges, St. Jacob), il progetto della Cheminée du 
Franc nel palazzo dì giustizia di Bruges (1528-29), 
cartoni per arazzi e vetrate, disegni per xilografie. 
Blondel Jacques-Frangois (Rouen 1705 - Parigi 
1774) architetto e trattatista francese. Fondatore 
dell’Ecole des Beaux-Arts, di cui pubblicò i corsi 
nei sei volumi dei Corsi di architettura civile (1771- 
77), sostenne il ritorno ai principi classici di rego- 
larità e simmetria contro l’abuso dell’ornamenta- 
zione rococò e del «pittoresco». Tra le sue realiz- 
zazioni più importanti: a Metz il MUNICIPIO, la fac- 
ciata sud-est della Catteerale e la sistemazione 
dell’area circostante; a Strasburgo, il Palazzo Au- 
bette e la sistemazione urbanistica della città. 
Blondel Nicolas-Frangois (Ribemont 1617 ca - Pa- 
rigi 1686) architetto e teorico francese. Direttore 
dell'Accademia dì architettura, su incarico di Luigi 
xIV elaborò insieme a Bullet un importante piano 
urbanistico per la città di Parigi, noto come plan 
d’esmbellissernent (1676), n parte attuato dal Col- 
bert. Progettò anche varie fortilicazioni. La sua ope- 
ra teorica è raccolta nel Corso di architettura (1675). 
Blume Peter (Smorgon 1906 - New Milford, Con- 
necticul, 1992) pittore e scultore statunitense di 
origine russa. Emigrò negli Stati Uniti nel 1911. 
Nei suoi lavori degli anni Venti e Trenta, adottò 


santa Caterina (Venezia, Gall. dell Acc.) e 


Boccaccino 


un realismo lenticolare, prossimo alla maniera dei 
precisionisti, che unito al gusto per l'assemblaggio 
di forme meccaniche, su ispirazione di Ch. Shee- 
ler, e per la giustapposizione inedita e deconte- 
stualizzante, gli meritò la fama di pioniere del sur- 
realismo in America, pur rifiutando di tale movi- 
mento la componente di automatismo e il riferi- 
mento alla dimensione inconscia (La barca, 1929 
e La città eterna, 1937, New York, Mus. of Mod. 
Art). Negli anni Trenta realizzò numerose pitture 
murali, su commissione del Federal Art Projects, 
ricorrendo a un repertorio simbolico d'ispirazione 
religiosa, influenzato ga un viaggio in Messico. 
Dagli anni Settanta si dedicò alla scultura in bron- 
zo, prediligendo la sensualità tornita dei nudi. 
Blumenfeld Erwin (Berlino 1897 - Roma 1969) 
fotografo tedesco. Incominciò a lavorare come ri- 
trattista ag Amstergam nel 1933. Nel 1936 si tra- 
sferì a Parigi, dove si occupò di pubblicità e di mo- 
da e divenne fotografo di «Vogue». Nel 1941 si 
stabilì a New York per sfuggire alle persecuzioni 
razziali. A un'approfondita conoscenza dell’arte 
contemporanea, in particolare dell'esperienza da- 
da e del Bauhaus, è attribuibile il rigore composi- 
tivo, quasi geometrico delle fotografie di B., che 
fu tra i primi a sfruttare adeguatamente le possi- 
bilità dei materiali fotografici a colori. 

Blunt Anthony Freeeric (Bournemouth 1907-83) 
storico e critico g'arte inglese. Grande specialista 
di architettura barocca (Arte e architettura francese, 
1500-1700, 1953; Barocco siciliano, 1968; Barocco 
napoletano e architettura rococò, 1975; Vita e opere 
di Borromini, 1979) e di pittura del Seicento — fon- 
damentale la sua monografia su Poussin (1967) — 
noto in Italia soprattutto per il saggio giovanile sul- 
le Teorie artistiche în Italta, 1450-1600 (1940). Me- 
no conosciuta è la sua attività di critico d’arte con- 
temporanea, sviluppatasi soprattutto negli anni 
Trenta e caratterizzata dal sostegno alle tendenze 
realiste in polemica con astrattismo e surrealismo 
(Georges Rouault. Miserere, 1948; «Guernica» di 
Picasso, 1969). Conservatore delle collezioni reali, 
ne curò i fondamentali cataloghi di disegni (fra cui 
Disegni veneziani dei secoli xvn e xv nelle colle- 
zioni reali del Castello di Windsor, 1957): fu allon- 
tanato ga tale incarico quando venne alla luce il 
suo ruolo di agente dei servizi segreti sovietici. 
Boccaccino Boccaccio (Ferrara 1466? - Cremo- 
na 1525) pittore italiano. Formatosi in ambiente 
lombardo e ferrarese, assimilò, durante vari sog- 
giorni a Venezia, i modi della pittura del Bellini e 
di Giorgione, evidenti nelle numerose Madonne e 
Sacre conversazioni (Venezia, Gall. gell’Acc. e Mus. 
Correr). L’Andata al Calvario, una delle sue pri- 
me opere, fu dipinta per Cremona, dove (1506-07) 
affrescò il catino absidale del Duomo con l'Eterno 
ei santi Patroni della città. Dopo un viaggio a Ro- 
ma (1513-14), iniziò le storie della Vita di Maria 
nella navata centrale dello stesso Duomo (1514- 
19), e tra il 1515 e il 1518 eseguì lo Sposalizio di 
la Ma- 
donna e santi (Cremona, Mus. Civ.). In queste 
opere il suo classicismo, misurato, ma vivificato 
dal contatto con Giorgione, si alimenta di spunti 
raffaelleschi e risente di motivi diireriani. 
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Umberto Boccioni 

1«Autoritratto» (1908): olio su tela, 
cm 70Xx 100. Milano, Brera. 

2« La città che sale» (1910 ca): olio su 
tela, con 199,3 X301. New York, 
Museurn ofModern Art. 

3« Forme uniche della continuità nello 
spazio» (1913): bronzo, kh cm 126,4. 
Milano, Civico Museo d' Arte 
Contemporanea. 
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Boccaccino Camillo (Cremona 1504-46) pittore 
italiano. Figlio di Boccaccio B., si formò a Vene- 
zia, ma svolse la sua attività a Cremona dove la- 
sciò pale e cicli di affreschi (fra l'altro perla chie- 
sa di San Sigismondo, 1535-45). Influenzato dal 
colore di Tiziano e dall’enfasi del Pordenone e, 
più tardi, dall’illusionismo spaziale del Correggio 
e dalle eleganti preziosità del Parmigianino, creò 
soluzioni figurative di grande originalità, caratte- 
rizzate da un linearismo sottile e spiritato che eb- 
be largo seguito presso la scuola cremonese (Ma- 
donna e santi, 1525, Praga, Nérodni Gal.; /sata e 
Davide, 1530, Piacenza, Mus. Civ.). 

Boccati Giovanni di Piermatteo detto il (Came- 
rino, Macerata, attivo tra il 1445 e il 1480) pittore 
italiano. Influenzato dai moduli rinascimentali di 
Domenico Veneziano e di Filippo Lippi, rimase 
tuttavia sostanzialmente legato, nei colori accesi e 
nelle preziosità ornamentali, a una cultura di per- 
sistente radice gotica. Tra le opere: Madonna del 
pergolato (1447) e Madonna dell'orchestra della 
Gall. Naz. dell'Umbria di Perugia; polittico di 
Belforte del Chienti (1468). 

Bocchi Amedeo (Parma 1883-1976) pittore ita- 
liano. Allievo di Cecrope Barilli all’Accademia di 
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Parma, si trasferì successivamente a Roma, dove 
dipinse, con realismo idealizzante, la vita delle po- 
polazioni delle paludi Pontine. Sulla scia della le- 
zione di G.A. Sartorio, accolse poi influssi della + 
Secessione, evidenti nella decorazione a fresco 
della sala del consiglio nella Cassa di Risparmio a 
Parma (1915-16) e in altre opere (Nel parco, Ro- 
ma, Gall. Naz. d'Arte Mod.; La colazione del mat- 
tino, Piacenza, Coll. Ricci-Oddi). 

Bocchi Faustino (Brescia 1659 - 1741) pittore ita- 
liano. Svolse la sua intera attività nella città natale 
dipingendo bambocciate che ironizzano sui costumi 
contemporanei, mostrando personaggi in miniatura 
alle prese con avvenimenti eccezionali e animati da 
divertenti invenzioni ( La caccia al pulcino, Brescia, 
Pin. Tosio-Martinengo; // nano in trappola, Padova, 
Mus. Civ.). Suo allievo fu il bergamasco E. + Al- 
bricci. Le fonti documentano anche una sua attività, 
scarsamente rilevante, come pittore di opere sacre. 
Boccioni Umberto (Reggio Calabria 1882 - Sorte, 
Verona, 1916) pittore e scultore italiano. E stato il 
maggiore rappresentante del futurismo, al quale 
contribuì anche come teorico. Nel 1901 si trasferì 
a Roma, dove, incontratosi con G. Severini, fre- 
quentò assieme a M. Sironi e a D. Cambellotti lo 
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studio di G. Balla, che gli fu maestro di naturali- 
smo divisionista. Dopo soggiorni a Parigi, in Rus- 
sia, a Padova e a Venezia, verso la fine del 1907 si 
stabilì a Milano. Qui, in seguito all’incontro con 
G. Previati, accentuò l’interesse per i valori sim- 
bolici della pittura, diede una prima formulazione 
della sua teoria dello stato d'animo e s’impegnò in 
uno studio diretto della «moderna società indu- 
striale» (1907-10): Ritratto della madre (1907, Mi- 
lano, Gall. d'Arte Mod.), Ritratto della pittrice 
Adriana Bisi Fabbri (1907, Roma, Coll. Campi- 
gli), Autoritratto (1908, Milano, Brera), Officine a 
Porta Romana (1908, Roma, Coll. Intesa-Banca 
Commerciale Italiana). In questi primi anni fu 
molto attento alla cultura simbolistica della + Se- 
cessione e all’espressionismo di E. Munch (// lut- 
to, 1910), coll. priv.) e dei tedeschi. I suoi concetti 
di «dinamismo» e di «simultaneità» derivano da 
una diretta e originale lettura e interpretazione 
della filosofia di Bergson. Appunto da questi due 
elementi nacque la sintesi futurista dell'elemento 
plastico e cromatico: dopo una serie di incontri 
con C. Carrà, L. Russolo e F.T. Marinetti, B. 
firmò nel 1910 il Marefesto tecnico della pittura fu- 
turista. Da questo momento la storia della sua ri- 
cerca artistica coincide con la storia del + futuri- 
smo. La prima grande opera situabile all’inizio del 
nuovo periodo è La città sale (meglio nota come 
La città che sale, 1910 ca, New York, Mus. of 
Mod. Art); subito dopo egli dipinse opere in cui 
sono realizzate le idee futuriste della compenetra- 
zione dinamica dei piani, della costruzione basata 
sulle linee di forza che determinano l’unità spa- 
ziale tra oggetto e ambiente: Visioni simultanee 
(1911, Hannover, Niedersachsische Landesgal.), 
La risata (New York, Mus. of Mod. Art), e il trit- 
tico degli stati d'animo: Gli addii, Quelli che van- 
no, Quelli che restano (Milano, Civ. Mus. d'Arte 
Cont.); una seconda versione del trittico, dipinta 
dopo il viaggio a Parigi (e ora al Mus. of Mod. Art 
di New York), rivela lo studio del cubismo. 

Nel 1911 B. iniziò anche l’attività di scultore (For- 
me uniche della continuità nello spazio, 1913, Mi- 
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«L'isola dei morti» (1880): olio su tela, 
cm 111x155. Basilea, Kunstmusewn. 


lano, Civ. Mus. d'Arte Cont.). Gli anni successivi, 
1912, 1913, 1914, furono quelli culminanti del fu- 
turismo e appaiono caratterizzati ga una frenetica 
attività creativa, critica e di diffusione del movi- 
mento in Europa: scrisse il Manifesto tecnico della 
scultura futurista (1912) e realizzò varie opere, tra 
cui i dipinti E/asticità (1912, Milano, Civ. Mus. 
d'Arte Cont.), Materia* (1912, Venezia, Coll. 
Guggenheim, Coll. Mattioli), Dinamismo di un 
foot-haller (1913, New York, Mus. of Mod. Art), 
Cavallo + cavaliere + caseggiato (1914, Roma, 
Gall. Naz. d'Arte Mod.) e l'assemblaggio polima- 
terico Dinamismo di un cavallo in corsa + case 
(1914-15, Venezia, Coll. Guggenheim). Nel 1914 
pubblicò la raccolta di scritti teorici Pittura, scultu- 
ra futuriste. Nel 1915 parti volontario per la guer- 
ra; in questo anno B. operò un primo distacco dal- 
la poetica futurista: attenuò l’elemento dinamico, 
ma serbò il suo interesse per l’immagine plastica, 
ora mediato gallo studio di Cézanne. Questo nuo- 
vo fecondo periogo, che venne bruscamente in- 
terrotto dalla morte dell’artista nel 1916, culminò 
nel Ritratto del maestro Busoni (1916, Roma, Gall. 
Naz. d’Arte Mod.). | suoi numerosi scritti, com- 
preso un inedito Manifesto dell'architettura futuri- 
sta, sono stati raccolti in anni recenti (1971-72). 

BòOcklin Armold (Basilea 1827 - San Domenico di 
Fiesole, Firenze, 1901) pittore svizzero. Nel 1845 
frequentò |’ Accademia di Diisseldorf, sotto la gui- 
da di Wilhelm Schirmer. Tra il 1847 e il 1848 
compì viaggi di studio a Bruxelles, ad Anversa, in 
Svizzera e a Parigi. Dall’autunno del 1848 fino al 
1850) lavorò a Basilea, quindi si trasferì a Roma. 
Qui scoprì il mondo antico e la mitologia classica, 
che agiranno come potente stimolo per la sua ispi- 
razione. Sono di questo periodo alcune opere che 
hanno come soggetto la campagna romana, inter- 
pretata attraverso l'ideale classico del paesaggio 
( Paesaggio romano, 1851, Sankt Gallen, Kunst- 
mus.; Centauro e ninfa, 1855, Berlino, National- 
gal.). Nel 1857 si recò a Basilea e poi a Hannover; 
nel 1860 ebbe l’incarico di pittura all'Accademia 
di Weimar, che ricoprì per gue anni; poi ritornò a 
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Roma. Durante questo secondo soggiorno italia- 
no visitò Napoli e Pompei, i cui affreschi gli offri- 
rono numerose suggestioni, destinate a influenza- 
re in modo decisivo la sua tematica e la sua tecni- 
ca (Flora, 1866, Basilea, Kunstmus.). Nel 1866 era 
nuovamente a Basilea, dove affrescò con soggetti 
mitologici (Magna Mater, Flora, Apollo, 1868-70) 
lo scalone gel Mus. firr Natur und Vòlkerkunde; 
dal 1871 al 1874 trascorse a Monaco anni di inten- 
sa e alta creatività (Autoritratto con la morte che 
suona tl violino, 1872, Berlino, Nationalgal.; Bat- 
taglia dei centauri, 1873, Basilea, Kunstmus.). A 
Firenze dal 1874 al 1884, nel 1895 si trasferì a San 
Domenico di Fiesole, dove trascorse lavorando 
gli ultimi anni. 

Pur appartenendo alla stessa generazione di Mo- 
reau, B. rimase estraneo al clima morboso e deca- 
dente del simbolismo francese; la sua pittura si in- 
serisce nella vicenda dell’arte fantastica di fine se- 
colo in Modi del tutto personali. B., infatti, non ag- 
gredisce né intacca la forma, non si affida alla sug- 
gestione dell’indistinto e dell’indeterminato, ma 
realizza l'immagine con saldezza ancora realistica 
e con precisione accagemica. I] suo simbolismo si 
riallaccia piuttosto all'eredità del romanticismo te- 
desco, alla ricerca di un segreto punto di incontro, 
senza luogo e senza tempo, tra 1 fantasmi e le om- 
bre nordiche (La peste, 1898, Basilea Kunstmus.) e 
la solarità del mito mediterraneo. Il fascino dei 
suoi dipinti deriva dall'ambiguità del contrasto tra 
sogno e realtà, tra figure mitiche e al tempo stesso 
realistiche (Odisseo e Calipso, 1883; IL gioco delle 
natadi, 1886, Basilea. Kunstmus.) e paesaggi fer- 
mati in un’inquietante, atemporale immobilità 
(L'isola dei morti, 1880, Basilea, Kunstmus.). 
Bode Wilhelm von (Calvérde 1845 - Berlino 
1929) storico dell’arte tedesco. Fondatore nel 1904 
del Kaiser-Friegrich Mus. di Berlino, curò il rior- 
dinamento dei musei berlinesi, di cui fu direttore 
dal 1906 al 1920, redigendo importanti cataloghi 
delle maggiori raccolte d'arte teglesche, pubbliche 
e private. Da ricordare, fra le sue opere, la Storia 
della scultura tedesca (1885), Le statuette in bronzo 
nel rinascimento (1906-12), e le monografie su 
Rembrandt (1897) e Botticelli (1923). 

bodegòn termine spagnolo (lett. «taverna») usa- 
to dal sec. xvi per indicare una natura morta con 
utensili di cucina e vivande o scene di genere raf- 
figuranti taverne. Tra i maggiori rappresentanti 
del genere, gli spagnoli D. Velizquez, F. Zur- 
barin, A. Pereda. 

Bodini Floriano (Gemonio, Varese, 1933) sculto- 
re italiano. Ha studiato all’ Accademia di Brera 
con F. Messina. Fino dai primi intagli lignei, lcga- 
ti al clima della Nuova figurazione, il suo lavoro si 
è sviluppato secondo una linea realistica, con ope- 
re (Soprattutto ritratti, tra cui, famosi, quelli di pa- 
pa Paolo vi, uno dei quali, 1968, nei Mus.Vatica- 
ni) ricche di vigore drammatico e comunicativo. 
Ha realizzato monumenti pubblici a Brindisi (A 
Virgilio, 1985), al Sacro Monte di Varese (Paolo 
vi, 1986), a Loreto e Rho (altari dei rispettivi san- 
tuari, 1991 e 1995), a Hannover, nella piazza del 
Parlamento (/ sette di Gottinga, 1997). 

body art corrente artistica internazionale. Svilup- 


patasi nella seconda metà degli anni Sessanta sulle 
tracce gegli happenings e in un contesto culturale 
connotato ga una particolare attenzione al tema 
della corporeità (la pratica teatrale del Living 
Theatre e J. Grotowski, la musica di J. Cage, la 
danza di M. Cunningham), ma con antecedenti in 
ambito dadaista (M. Duchamp, F. Picabia), sur- 
realista (M. Oppenheim), neodadaista (Y. Klein, 
P. Manzoni), la b.a. si caratterizza per l'unicità del- 
l'evento e l’impiego del corpo come principale 
mezzo d'espressione. L'artista s'impegna in azioni, 
spesso faticose ee estreme, che sfruttano tutte le 
potenzialità espressive del corpo (motorie, psico- 
logiche, sensoriali, sessuali), sottoponendolo a cru- 
deltà per lo più di tipo sadomasochistico 0 a prove 
di resistenza o ancora valorizzangone le capacità 
mimetiche con travestimenti e sableatux vivants. 
Tali interventi provocano lo spettatore e ne met- 
tono in crisi il ruolo passivo. La durata della 
performance (pubblica o privata) non è di norma 
stabilita a priori, ma coincide con la capacità di re- 
sistenza dell’interprete. La documentazione è co- 
stituita da fotografie, video e registrazioni audio, 
ma anche testi, schizzi preparatori, note autografe 
ecc. Tra i protagonisti, gli statunitensi V. + Ac- 
conci, Chris Burden (n. 1946), Carolee Schnee- 
mann (n. 1939), Adrian Piper (n. 1948); gli azioni- 
sti viennesi (+ Wiener Aktionismus); l’austriaca 
Valie Export (n. 1940); i brasiliani Lygia Clark 
(1920-88) e H. + Olticica; la cubana A. + Men- 
dieta; gli inglesi + Gilbert & George; la francese 
G.+ Pane; lo svizzero U. + Liithi; la iugoslava M. 
+ Abramoviè (gal 1975 in collaborazione con 
Ulay). Su una linea di continuità con la b.a. si pon- 
gono inoltre in anni più recenti artisti quali R. + 
Horn, Hannah Wilke (194()-93), B. + Nauman, L. 
-+ Ontani, C. + Sherman, Stelarc (n. 1948), Orlan 
(n. 1947), M. + Kelley e Paul McCarthy (n. 1945). 
Boeckl Herbert (Klagenfurt 1894 - Vienna 1966) 
pittore austriaco. Completati gli studi di architet- 
tura alla Technische Hochschule di Vienna, si de- 
dicò alla pittura fin dagli anni Dieci, subendo l’in- 
flusso di F. Hodler, E. Schiele e O. Kokoschka 
(La berlinese, 1921, Zug, Kunsthaus). L’esperien- 
za di Parigi (1923-24) e della sua scuola — tra P. 
Cézanne, O. Zadkine e Ch. Soutine — accentuò 
ulteriormente in senso espressionista la sua pittu- 
ra, caratterizzata dall'uso di colori pastosi, d’in- 
tensa sensualità. Tornato in Austria, dai tardi an- 
ni Venti alfrontò anche soggetti religiosi in termi- 
ni anticonvenzionali, tanto che il suo Salvataggio 
dell'apostolo Pietro sul lago di Genezarerh (Carin- 
zia, chiesa ei Maria Saal, 1928) è rimasto invisibi- 
le al pubblico fino al 1982. Di un realismo crudo e 
diretto è altresì testimonianza il grande dipinto 
Anatomia (1931) eseguito nell'ospedale Franz Jo- 
seph di Vienna. Dal 1935 insegnò all'Accademia 
di Vienna, contribuendo alla formazione di diver- 
si artisti austriaci del dopoguerra, tra cui A. Rai- 
ner. Alla metà degli anni Quaranta risalgono le 
sue prime composizioni astratte. 

Boel Pieter (Anversa 1622 - Parigi 1674) pittore 
fiammingo. Formatosi probabilmente alla scuola 
di ). Fyt c F. Snyeers, dopo un soggiorno in Italia 
(Roma, Genova), si stabilì a Parigi, dove fu nomi- 
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«La mappa delmondo» (1971): ricamo, cm 164 X224. 
Torino, coll. priv, 


nato pittore di corte da Luigi xIv e lavorò per la 
manifattura gei Gobelins. E noto soprattutto per i 
suoi gipinti con animali e cacciagione e per le sue 
nature morte (Grande natura morta sulle vanità, 
1663, Lilla, Mus. des Beaux-Arts). 

Boethos (attivo nel sec. 11 a.C.) scultore greco di 
bronzi originario di Calcedonia in Bitinia. Espo- 
nente del cosideetto barocco asiatico, è l’autore 
del Fanciullo che strozza l’oca, di cui si conserva- 
no numerose repliche. L'opera è notevole per il 
chiaroscuro e il dinamismo evidente nella torsio- 
ne delle figure, e riflette il gusto epigrammatico, 
tipico del medio ellenismo, per le allusioni scher- 
zose a vicende mitologiche (nel caso del Funciul- 
lo, Je fatiche di Eracle). 

Boetti Alighiero (Torino 1940) - Roma 1994) arti- 
sta italiano. Dopo un esordio legato all'arte pove- 
ra, con sperimentazioni su materiali comuni quali 
cemento, cartone e carta, legno, tubi, eternit (Ca- 
tasta, 1966; Un metro cubo, 1967; Colonne, 1968), 
dalla fine degli anni Sessanta hanno preso il so- 
pravvento nella sua ricerca elaborazioni di matri- 
ce concettuale. In questa linea si inscrivono i lavo- 
ri sullo sdoppiamento (Gemelli, 1968, firmato Ali- 
ghiero&Boetti; /o che prendo il sole a Torino il 
19/1/1969, 1969), la simmetria, la moltiplicazione, 
e le opere incentrate sui codici di classificazione, 
come numeri, carte geografiche (La mappa del 
mondo, 1971, ricamo, Torino, coll. priv.), alfabeti 
(Ramazam, 1988, arazzo), realizzate con grande 
varietà di materiali e tecniche evocatrici di antiche 
manualità artigianali. E il caso della serie degli 
Arazzi (dal 1971) e del grande ricamo intitolato / 
mille fiumi più lunghi del mondo (1979, New 
York, Mus. of Mod. Art) la cui esecuzione fu affi- 
data dall'artista a donne afghane. 

Boffrand Gabriel-Germain (Nantes 1667 - Parigi 
1754) architetto francese. Lavorò per Leopoldo 
di Lorena tra il 1708 e 11 1720 (castello di Lunévil- 
le e l'incompiuta Malgrange a Nancy), quindi a 
Parigi e in provincia nella progettazione e decora- 
zione di palazzi privati (salone ovale dell’Hétel de 
Soubise a Parigi, 1735). Allievo di F. Mansart, im- 
prontò la sua arte a un solenne classicismo, ade- 
guandola poi agli stili reggenza e rococò. 


Bofill Levi Ricareo (Barcellona 1939) architetto 
spagnolo. Fondatore (1963) del gruppo interdisci- 
plinare Taller de Arquitectura, nelle prime opere, 
realizzate in équipe (appartamenti di Calle J.S. 
Bach a Barcellona, 1962-65; complesso turistico 
La Muralla Roja a Calpe, Alicante, 1968-73), ha 
coniugato elementi dell’architettura brutalista e 
della tradizione architettonica catalana. Dagli an- 
ni Ottanta, attivo prevalentemente in Francia 
(numerosi edifici residenziali: piazza Catalogna a 
Parigi, 1985: nuovo terminal dell'aeroporto, 1991, 
e edifici del villaggio olimpico a Barcellona, 1992; 
ristrutturazione del mercato Saint-Honoré a Pari- 
gi, 1995), ha recuperato, in un'ottica postmoder- 
na, un linguaggio più vicino al classicismo e raffi- 
nato alcune delle sue costanti progettuali: l’uso di 
sofisticate tecnologie industriali (blocchi di ce- 
mento armato) e il ricorso a sistemi compositivi 
dagli effetti monumentali e altamente espressivi. 
Bogardus James (Catskill, New York, 1800 - New 
York 1874) architetto statunitense. Nelle sue ope- 
re, tra cui i magazzini Laing (1849), la sede della 
casa editrice Harper and Brother (1854) e la Shot 
Tower (1855) a New York, sperimentò una rivolu- 
zionaria tecnica costruttiva basata sull'uso di strut- 
ture interamente metalliche, anticipando in ciò l’e- 
sperienza innovativa della Scuola di Chicago. 
Boggeri Antonio (Pavia 1900 - Santa Margherita 
Ligure, Genova, 1989) grafico e fotografo italia- 
no. Direttore dal 1924 di uno degli stabilimenti ti- 
pografici italiani più importanti (Alfieri & La- 
croix, Milano), nel 1933 aprì a Milano lo Studio 
Boggeri, svolgendovi, fino al 1973, un'intensa atti- 
vità sperimentale e fortemente innovativa, a livel- 
lo internazionale, in campo grafico, fotografico e 
pubblicitario, sviluppata sulla base di modelli of- 
ferti dal Bauhaus. 

Bohigas Oriol (Barcellona 1925) architetto e ur- 
banista spagnolo. Noto per l’attività che ha svolto 
a Barcellona anche nell’ambito della pubblica 
amministrazione, si è distinto per una decisa vo- 
lontà di rinnovamento della cultura architettonica 
moderna. Il suo nome è legato a quelli di J. Mar- 
torell e di D. Mackay con i quali ha fondato il 
gruppo mBm (1962 -» Martorell, Bohigas, Mackay). 
Tra le numerose opere, il gruppo di abitazioni 
dell’Avenida Meridiana (1959-65), l’isolato Mol- 
let (1983) e vari progetti per la città olimpica 
(1988-92, in collaborazione con A. Puigdomène- 
ch), tutti a Barcellona. Vincitore di numerosi con- 
corsi internazionali (con mm), ha svolto anche at- 
tività di urbanista (piano urbanistico di Montjui- 
ch, Salerno e Catania). 

BOohm Gottfried (Offenbach am Main 1920) ar- 
chitetto tedesco. Figlio di De@eMINIKUS B. (Jettingen 
1880) - Colonia 1955), ne rilevò lo studio. Facendo 
proprio un linguaggio influenzato da tendenze 
espressioniste, ha connotato le sue opere con ef- 
fetti quasi scultorei (municipio di Bernsberg, 
1962-67: santuario di Neviges. 1963-68), utilizzan- 
do le potenzialità sia del calcestruzzo a vista (bi- 
blioteca dell’Università di Mannheim. 1986-88) 
sia delle superfici in laterizio (Università di Bre- 
merhaven, 1982-89). 

Boileau Louis- Auguste (Parigi 1812-96) architet- 


Boilly 


to francese. Fu tra i primi a usare le strutture me- 
talliche in realizzazioni architettoniche che, dal 
punto di vista formale, risentono del gusto neopo- 
tico (chiesa di Saint-Eugène a Parigi, 1854-55). 
Sua opera principale è il magazzino Au Bon Mar- 
ché di Parigi (1867), in ferro e vetro, progettato 
insieme a G. Eiflel. 

Boilly Louis-Léopold (La Bassée 1761 - Parigi 
1845) pittore francese. Di formazione neoclassica, 
fu osservatore curioso e interprete vivace della vi- 
ta quotidiana e della realtà sociale. Con I trionfo 
di Marat (1794, oggi al Mus. des Beaux-Arts di 
Lilla) si collocò fra gli artisti ufficiali della rivolu- 
zione: nel periodo successivo divenne invece il pit- 
tore di costumi, mode, scene tipiche della piccola 
e media borghesia. I suoi numerosi quadri venne- 
ro spesso incisi e conobbero una notevole diffu- 
sione. Abbondante anche la produzione di dise- 
gni e litografie. 

Boito Camillo (Roma 1836 - Milano 1914) archi- 
tetto, critico d’arte e narratore italiano. Fratello di 
Arrigo, studiò a Padova e all'Accademia di Vene- 
zia, dove, nel 1855, succedette in cattedra a P. Sel- 
vatico. Dal 1860 al 1908 insegnò architettura nel- 
l'Accademia di Brera a Milano. Contrapponen- 
dosi allo stanco eclettismo prevalente nell’archi- 
tettura italiana del tempo propugnò un rinnova- 
mento architettonico. Nel campo del restauro, so- 
stenne il rispetto della storia, cioè delle successive 
stratificazioni formali indotte dalle varie epoche 
sullo stesso edificio. Opere principali: Palazzo del- 
le Debite a Padova (1873), restauro della Pusterla 
di Porta Ticinese a Milano (1861), Casa di riposo 
per musicisti G. Verdi (1899), sempre a Milano. 
Tra i suoi scritti teorici si ricorda Architettura del 
medioevo in Italia (1880). 

Bol Ferdinand (Dordrecht 1616 - Amsterdam 
1680) pittore e incisore olandese. A Ilievo di Rem- 
brandt ad Amsterdam dal 1635, ritrattista piace- 
volmente realistico vicino a B. Van der Helst, di- 
venne uno dei pittori favoriti della facoltosa bor- 
ghesia cittadina (/ capi della gilda dei commer- 
cianti di vino, Monaco, Alte Pin.). Con G. Flink 
decorò il nuovo Municipio di Amsterdam. 
Boldini Giovanni (Ferrara 1842 - Parigi 1931) pit- 
tore italiano. Dopo aver ricevuto i primi insegna- 
menti artistici dal padre Antonio, nel 1862 lasciò il 
troppo ristretto ambiente ferrarese per Firenze, 
dove frequentò l'Accademia (come allievo di Us- 
si e Pollastrini) e soprattutto il Caffè Michelange- 
lo, il noto ritrovo dei macchiaioli che lo stimolaro- 
no alla frequentazione dell’arte europea. Nel 1867 
si recò per la prima volta a Parigi, dove poté co- 
noscere l'opera di G. Courbet e E. Manet, e nel 
1870 a Londra, dove eseguì piccoli ritratti sotto 
l'influsso della ritrattistica inglese di line Sette- 
cento. Ritornato in Toscana, dipinse scene cam- 
pestri sulle pareti di Villa Falconer presso Pistoia. 
Nel 1871 lasciò nuovamente l’Italia per Parigi, che 
da allora divenne la sua seconda patria. Dipinse 
per qualche tempo quadri di genere e di costume 
e molte vedute di piazze e strade parigine (Place 
Clichv, 1874. Valdagno, Coll. Marzotto). Un sog- 
giorno in Olanda, nel 1876, gli consentì di studiare 
la tecnica di F. Hals. Rese via via più rapido e sin- 
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signora Charles 
Max» (1896):olio 
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tetico il suo stile; suoi soggetti preferiti furono le 
folle in movimento delle grandi città, il teatro, i 
cavalli e i passanti, e si dedicò in particolare ai ri- 
tratti di signore della società mondana (Notturno 
a Montmartre, 1883, Pistoia, Coll. Boldini; Ritratto 
della signora Charles Max, 1896, Parigi, Mus. 
d'Orsay). Soprattutto nei ritratti, specie in quelli 
di alcune bellezze parigine, raggiunse esiti di ele- 
ganza originale, che lo fecero apprezzare da pitto- 
ri come E. Depas e J. Sargent; tuttavia il suo gesto 
pittorico, via via più spigliato e veloce, non è esen- 
te, secondo una parte della critica, dal rischio del 
puro virtuosismo. 

Bolgi Andrea (Carrara 1605 - Napoli 1656) scul- 
torce italiano. Formatosi in Toscana, entrò a Ro- 
ma nella cerchia di G.L. Bernini, con il quale la- 
vorò in San Pietro ottenendo la commissione 
della colossale statua di Sant'Elena (1639). In- 
fluenze del maestro si avvertono anche nelle 
opere che eseguì a Napoli dopo il 1640. Eccelle 
nei ritratti, in cui convergono una toscana preci- 
sione di segno e un pittoricismo di ascendenza 
berniniana (si vedano, per es., quelli della Ca 
pella Cacace in San Lorenzo Maggiore, a Napgl 
Bologna + Primaticcio, Francesco. 
Bologna Ferdinando (L'Aquila 1925 
dell'arte italiano. Allievo di R. Longhi 


ha insegnato nelle università di 
Roma. I suoi contributi, rigor 


zione storica e culturale, 
all'Ottocento italiano € 
liana delle origini (19608) la corte angioi- 
na di Napoli, 1266-141422) Dalle arti minori 
all'industrial design. StoridfPun ideologia (1972), 
La coscienza storica dell’arte d'Italia (1952), L'in- 
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credulità di Caravaggio e l'esperienza delle «cose 
naturali» (1992). 

bolognese, Scuola + scuola. 

Boltanski Christian (Parigi 1944) artista francese. 
Di origini ebraiche, ha coltivato con ossessiva as- 
siduità il tema della memoria, privata e collettiva: 
i suoi lavori danno forma a una sorta di mitologia 
personale evocatrice al contempo dei grandi 
drammi della storia, come la Shoah. Dalla fine de- 
gli anni Sessanta la sua ricerca, in bilico tra narra- 
tive art e concettualismo, ha privilegiato l’indagi- 
ne documentaria, quasi archivistica, attraverso le 
raccolte di effetti personali legati all'infanzia in 
vecchie scatole da biscotti (1969-70), le serie omo- 
genee di fotografie (dagli anni Settanta: L'album 
della famiglia D., 1 membri del Mickey Club nel 
1955 ecc.), i teatrini delle Ombre (1984) realizzati 
con fragili figurine di fil di ferro,i Monumenti (dal 
1986) e le Riserve (come la Riserva di svizzeri 
morti, 1991), sorta di altari fatti con ritratti foto- 
grafici illuminati da fioche luci, sacrari alla memo- 
ria che sfidano l'oblio del nulla e della morte. 
Boltraffio Giovan Antonio (Milano 1466/67-1516) 
pittore italiano. Nel 1491 studia con Leonardo a 
Milano, come risulta da un appunto del maestro, 
con il quale probabilmente collabora alla Madon- 
na Litta (San Pietroburgo, Ermitage). Nello stesso 
anno, con un condiscepolo, Marco d’Oggiono, di- 
pinge la Resurrezione e santi (Berlino, Staatl. 
Mus.). Nel 1499 a Bologna, dove esegue la Pala 
Casto (1500, Parigi, Louvre) si orienta verso i fer- 
raresi (E. de’ Roberti) e il protoclassicismo del Co- 
sta e del Francia. All’impaginatura ampia e robu- 
sta della Pala Casto e della Santa Barbara per San- 
ta Maria presso San Celso a Milano (1502, Berlino, 
Staatl. Mus.) subentrano, nella Madonna con il 
Bambino e santi (1508, pala per il Duomo di Lodi, 
ora a Budapest, Szépmiivészeti Muz.), un fondale 
ispirato alla Vergine delle rocce e uno stile più mi- 
nuto che, nelle figure, richiama A. Solario. Di par- 
ticolare importanza sono i ritratti, dove B., pur ri- 
facendosi a Leonardo (tanto che alcuni, come il ce- 
lebre Musico dell’Ambrosiana, furono variamente 
attribuiti ai due artisti), elaborò una concezione 
più attenta al dato e all’interpretazione psicologica 
del personaggio: Ritratto dt Girolamo Casto (Mila- 
no, Brera); ritratti femminili (Coll. duca cli Chat- 
sworth: Milano, Castello Sforzesco; Pavia, Mus. 
Civ.). Popolarissime le sue Madonne, eleganti e 
impeccabili variazioni cli schemi leonardeschi. 
Bombelli Sebastiano (Udine 1635 - Venezia 
1719) pittore italiano. Formatosi a Venezia e poi a 
Bologna (nell’ambito del Guercino), fu ritrattista 
di fama europea, attivo anche per le corti di Fi- 
renze, Mantova e Parma. Nella sua folta produ- 
zione, determinante per gli sviluppi della ritratti- 
stica veneziana, alternò dipinti caratterizzati da 
una brillante naturalezza (Autoritratto, Udine, 
Mus. Civ.) — modelli fondamentali per Fra’ Gal- 
gario, che fu suo allievo — ad altri di impostazione 
magniloquente (// Procuratore Gerolamo Queri- 
ni, Venezia, Fondazione Querini Stampalia). Ta- 
luni ritratti successivi, più morbidi e smorzati ( Au- 
toritratto del 1686, Udine, Mus. Civ.), sembrano 
preludere a R. Carriera. 


Bomberg David (Birmingham 1890 - Londra 
1957) pittore inglese. Studiò alla Westminster 
School of Art con W. Sickert (1908-10) e alla Sla- 
de School of Art di Londra (1911-13) avvicinan- 
dosi poi al London Group. I suoi interessi per cu- 
bismo e futurismo e la contiguità con il gruppo 
Vorticista emergono nella serrata griglia geome- 
trica e nelle sintesi formali dei primi lavori (// ha- 
gno di fango, 1914, Londra, Tate Gall.). Dagli an- 
ni Venti sviluppò uno stile naturalistico-figurativo 
con accentuazioni espressionistiche e talvolta ca- 
ratteri monumentali, dapprima in seguito a un 
lungo soggiorno in Palestina (1923-27), dove la- 
vorò come illustratore al servizio dell’Organizza- 
zione Sionista, quindi a frequenti soggiorni in 
Spagna (Ronda). Dal 1945 al 1953 insegnò presso 
il Politecnico Borough, comunicando agli allievi, 
tra cui F. Auerbach e L. Kossoff, la radicalità e lo 
spirito di ricerca destinati a caratterizzare il grup- 
po Borough (1947-50) e la bottega Borough 
(1953-56). 

Bombois Camille (Vénarey-les-Laumes 1883 - 
Parigi 1970) pittore francese. Autodidatta, fu sco- 
perto verso il 1922 dal collezionista W. Uhde, l’a- 
mico di H. Rousseau. E considerato uno dei mag- 
giori pittori naif. Da segnalare, tra le sue opere, 
quelle dedicate alla vita del circo e alcuni limpidi, 
sognanti paesaggi (Ponte con lavandaie, Zurigo, 
Coll. Franz Meyer). 

Bon o Buon, famiglia di scultori italiani attivi a 
Venezia. GIOVANNI ( Venezia 1360) ca - 1443), lega- 
to alla tradizione gotica e ai modi dei Dalle Mase- 
gne, collaborò alla decorazione della chiesa della 
Madonna dell'Orto, quindi, col figlio Bartolomeo, 
ai lavori della Ca’ d'Oro (1422-30) e alla decora- 
zione della Porta della Carta del Palazzo Ducale. 
BARTOLOMEO (Venezia 1400 ca - 1464), pur rifa- 
cendosi alla tecnica paterna, fu più aperto ad ap- 
porti classicisti, subendo in parte l'influsso di N. e 
P. Lamberti, scultori toscani attivi a Venezia; la- 
vorò tra l'altro al portale della Scuola Grande del- 
la Misericordia (lunetta nel Victoria and Albert 
Mus. a Londra), al portale di San Polo e all’Arco 
Foscari nel Palazzo Ducale (1463). 

Bonaccorso di Cino (Firenze, attivo alla metà 
del sec. xIv) pittore italiano. Educatosi sui model- 
li di B. Daddi e di Maso di Banco, operò in vari 
centri della Toscana, diffondendovi le novità mes- 
se a punto nei cantieri pittorici fiorentini e pisani 
del quarto-quinto decennio del Trecento. E il ca- 
so del Giudizio universale affrescato nel 1345 nel- 
l'Ospedale della Misericordia di Prato, su model- 
lo di quello dipinto verso il 1336 da B. Buffalmac- 
co nel Camposanto di Pisa. Allo stile di questi af- 
freschi si legano le altre opere attribuite a B.. sca- 
labili fino al settimo decennio del secolo (Virti, 
1347, Pistoia, Duomo; Crocifissione, Prato, Con- 
vitto Cicognini; Crocifisso, 1360 ca, Fiesole, Santa 
Maria Primerana). 

Bonacolsi Pier Jacopo Alari + Alari Bonacolsi, 
Pier Jacopo. 

Bonaiuti Andrea + Andrea da Firenze. 
Bonanno Pisano (Pisa. attivo nella seconda 
metà del sec. xl) scultore e architetto italiano. 
Sulla scorta della tradizione vasariana gli sono 


Bonascia 
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«Adamo ed Eva nel giardino dell'Eden» (1185): formella 
della porta bronzea del Duomo di Monreale. 


stati attribuiti il progetto e l’inizio dei lavori del 
campanile di Pisa, fondato nel 1173, ma termina- 
to solo nel sec. xiv. Di recente la critica ha nega- 
to ripetutamente tale attribuzione, riconoscen- 
dolo unicamente in relazione alla sua attività 
scultorea. Come scultore B. eseguì nel 1180 le 
imposte bronzee della porta Reale del Duomo 
di Pisa, distrutte da un incendio nel 1595, e la 
porta, pure bronzea, della facciata del Duomo di 
Monreale (1185, probabilmente eseguita a Pisa), 
con Storie del Vecchio e del Nuovo Testamento. 
Gli è inoltre attribuita la porta di san Ranieri nel 
transetto destro del Duomo di Pisa, opera matu- 
ra. di grande coerenza formale e ricchezza in- 
ventiva, i cui cpisodì narrativi (Storie di Cristo), 
entro riquadrature classiche, superano le ascen- 
denze bizantine rivelando influssi della plastica 
settentrionale, fusi in un linguaggio del tutto au- 
tonomo e originale. 

Bonascia Bartolomeo (Modena, notizie 1468- 
1537) pittore italiano. L’unica sua opera firmata, la 
Pietà della Gall. Estense di Modena (1485), di con- 
cezione monumentale e vigorosa tensione plastica, 
rappresenta un importante episodio di cultura 
pierfrancescana in ambito emiliano, da vedere in 
stretto rapporto con la produzione dei Canozi da 
Lendinara. Per il coro di Sant'Agostino a Modena 
realizzò tarsie di cui restano alcuni frammenti. 
Bonasone Giulio (Bologna 1488, notizie sino al 
1574) incisore e acqualfortista italiano. Fu attivo a 
Bologna e a Roma dal 1531 al 1574: gli sono attri- 
buite oltre 350 stampe, tra cui copie da modelli 
celebri e invenzioni originali, frutto di eclettiche 


contaminazioni. Importanti le illustrazioni delle 
Symbolicarum quaestionum... di Achille Bocchi 
(Bologna, 1555). 

Bonazza samia di scultori italiani attivi nei 
secc. XVII e XVini. ll caposcuola, GIOVANNI (Vene- 
zia?, 1654 - Padova 1736), fu probabilmente allie- 
vo a Venezia di G. Le Court, ma venne poi in- 
fluenzato da F. Parodi, dal quale derivò la fluidità 
che caratterizza la sua enfasi barocca (altare del- 
Addolorata nella chiesa di Santa Maria dei Servi 
a Padova). Dei suoi figli, anch'essi scultori, il più 
importante fu ANTONIO (Padova 1698-1763/67), 
quasi sempre attivo a Padova. Di lui si ricordano i 
bassorilievi nella Cappella del Rosario nella chie- 
sa dei Santi Giovanni e Paolo di Venezia (1730)- 
32), scolpiti in collaborazione col padre e col fra- 
tello Tommaso (Venezia?, 1696 ca - Padova 1775), 
ma soprattutto le sedici statue del giardino di Vil- 
la Widmann a Bagnoli di Sopra (1742 ca), note- 
voli per vivacità di modellato e per l’acume psico- 
logico con cui sono caratterizzati i tipi umani. Un 
altro figlio, FRANCESCO (Venezia?, 1695-1770 ca), 
dedito anche alla pittura, al mosaico e all’incisio- 
ne di cammei, intervenne nella decorazione della 
facciata della chiesa dei gesuiti a Venezia (1734). 
Bondo! o Bandol, Jean de, detto anche Henne- 
quin de Bruges (attivo a Parigi, notizie dal 1368 al 
1381) pittore franco-fiammingo. Fu miniatore 
(Ritratto di Carlo v in una Bibbia conservata al- 
lAia, Rijkmus., 1371) e disegnatore di cartoni per 
arazzi (Apocalisse di san Giovanni, Angers, Mus. 
des Tapisseries, 1374-81 ca). Rivitalizzò la cultura 
gotica francese tramite una nuova attenzione ai 
dati ottici, alla resa dello spazio, all’espressività fi- 
sionomica, non disgiunte, negli arazzi dell’Apoca- 
lisse, da una nervosa e monumentale eleganza. 
Bonechi Lorenzo + anacronisti. 

Bonfigli Benedetto (Perugia 1420) ca - 1496) pit- 
tore italiano. Una delle figure preminenti in Um- 
bria prima del Perugino, fu legato alla pittura to- 
scana di B. Gozzoli, Beato Angelico e Filippo 
Lippi, oltre che di Domenico Veneziano, con cui 
mostra contatti nella decorazione del Palazzo dei 
Priori a Perugia (Storie di san Ludovico e di 
sant Ercolano, 1454-65). Narratore vivace e ag- 
graziato, B. sviluppò un’originale concezione spa- 
ziale affidata a elaborati partiti architettonici e a 
un’estrema chiarezza di colore. Numerose sue 
opere sono alla Gall. Naz. dell'Umbria a Perugia 
(Gonfalone di san Bernardino, 1465; Madonna 
col Bambino e santi). 

Bonheur Marie-Rosa (Bordeaux 1822 - Tho- 
mery, Fontainebleau, 1899) pittrice e scultrice 
francese. Avviata all'arte dal padre, si specializzò 
precocemente nella pittura di animali, con parti- 
colare predilezione per i cavalli. Per approf'ondir- 
ne la conoscenza anatomica, manteneva un serra- 
glio e frequentava il mattatoto. Tipica esponente 
del realismo francese degli anni @uaranta (Aratu- 
ra nel Nivernese, 1848, Parigi, Mus. d'Orsay), la- 
sciò il suo capolavoro nella grande tela // mercato 
dei cavalli (1853, New York, Metropolitan Mus.), 
caratterizzata da particolare cura nella resa reali- 
stica ma anche pervasa, con sensibilità romantica, 
da un senso drammatico del movimento. 
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Bonhommé Ignace-Frangois (Parigi 1809-81) 
pittore e incisore francese. Formatosi all’Ecole 
des Beaux-Arts di Parigi insieme a H. Vernet e P. 
Delaroche, esordì come ritrattista e incisore. Nel 
1838 debuttò al Salon come pittore di scene indu- 
striali con La produzione di lamiera nelle fornaci 
di Abbainville (disperso). Da allora si dedicò qua- 
si esclusivamente a rappresentazioni di vita nel- 
l’industria mineraria. Sebbene la forza espressiva 
dei suoi quadri sia sempre subordinata a una 
grande cura tecnica, le sue scene notturne con ca- 
valli bianchi al lavoro nelle miniere sono apprez- 
zate per la loro intensità espressiva. 

Boni Giacomo (Venezia 1859 - Roma 1925) ar- 
chitetto e archeologo italiano. Divenuto ispettore 
ai monumenti presso la Direzione generale delle 
Antichità e Belle Arti, collaborò agli scavi del 
Pantheon (1892-95) e dal 1898 lu incaricato di ri- 
prendere quelli del Foro Romano, cui sovrintese 
fino al 1911, estendendo l’esplorazione fino alla 
Velia e al Palatino e applicando, per la prima vol- 
ta in Italia, i metodi dello scavo archeologico inte- 
so non più come sterro dei monumenti ma come 
rigorosa operazione scientifica. Partecipò alla ri- 
costruzione del campanile di San Marco a Vene- 
zia (ultimata nel 1912 dopo il crollo del 1902), e 
durante la guerra di Libia (1912) fu inviato a stu- 
diare l'Arco di Marco Aurelio a Tripoli. Dopo la 
marcia su Roma aderì al fascismo, contribuendo 
fra l’altro alla ricostruzione del fascio littorio che 
ne divenne il simbolo. 

Bonichi Gino + Scipione. 

Bonifacio de’ Pitati o B. Veronese (Verona 1487 
ca - Venezia 1553) pittore italiano. Trasferitosi 
ancora giovane a Venezia (dove si formò quasi 
certamente alla bottega di Palma il Vecchio), vi 
svolse tutta la sua fortunata attività, assumendo 
un ruolo significativo nell’affermazione del ma- 
nierismo durante la piena egemonia di Tiziano e 
dirigendo una ben organizzata bottega (con la 
quale collaborò al vasto ciclo di tele del Palazzo 
dei Camerlenghi, avviato nel 1529). Dopo un'ini- 
ziale osservanza della lezione palmesca, culmi- 
nante nelle Sacre conversazioni della Nat. Gall. a 
Londra e del Louvre a Parigi, elaborò un inedito 
tono narrativo medio, risolvendo il colorismo 
giorgionesco in una sintesi prospettico-spaziale in 
cui la composizione riprende il suo valore. Nasco- 
no così, dopo il 1530, le sue opere più celebrate: la 
Strage degli innocenti, il Giudizio di Salomone, i) 
Convito di Epulone (Venezia, Gall. dell’Acc.); il 
Ritrovamento di Mosè (Milano, Brera); Cristo fra 
i dottori (Firenze, Gall. Palatina di Palazzo Pitti). 
Dopo il 1540), tuttavia, le novità e suggestioni del- 
l’opera di B. persero gran parte del loro significa- 
to, sopraffatte dall'originalità della nascente per- 
sonalità artistica del Tintoretto. 

Bonington Richard Parkes (Arnold, Nottin- 
gham, 1802 - Londra 1828) pittore, acquerellista e 
litogral'o inglese. Dal 1817 visse quasi sempre in 
Francia, esponendo ai Salons parigini i disegni e 
gli acquerelli con paesaggi che riportava dai suoi 
viaggi nella provincia francese. Fu anche in Italia, 
e le sue vedute di Venezia si affiancano a quelle di 
Turner nella sensibilissima resa dei valori atmo- 


sferici della città lagunare. Si cimentò anche nella 
composizione storica, riuscendo a evitare magni- 
loquenza e vacua retorica; ma la sua grandezza è 
indiscutibilmente nella pittura di paesaggio, nella 
quale si colloca a buon diritto accanto a Constable 
e Turner. Le sue marine (Costa normanna, Parigi, 
Louvre), le sue vedute di campagne e città [rance- 
si (La Senna a Nantes, New York, Metropolitan 
Mus.) o italiane (Una via di Verona, acquerello, 
Londra, Victoria and Albert Mus.), pur collegan- 
dosi alla tradizione settecentesca, presentano una 
nota di sorprendente modernità per l’immedia- 
tezza espressiva, per l’interpretazione libera e 
spontanea della natura. Il trattamento del plein 
air, la sensibilità al colore e agli effetti di luce, fan- 
no di B. un precursore di Corot, che lo ammirò 
molto, e degli stessi impressionisti. 

Bonino da Campione (seconda metà del sec. 
xIv) scultore italiano. E uno dei maestri + cam- 
pionesi. Realizzò nel 1360 ca i sarcofagi di Fol- 
chino degli Schizzi e di sant'Omobono (quest’ul- 
timo oggi perduto) nel Duomo di Cremona; pri- 
ma del 1363 il sobrio monumento equestre di 
Barnabò Visconti, ristrutturato verso il 1385 co- 
me tomba monumentale dello scomparso signore 
di Milano (Milano, Castello Sforzesco): nel 1370- 
74 (con collaboratori) la tomba di Cansignorio 
Della Scala a Verona, complicata architettura go- 
tica sormontata dalla scultura equestre del con- 
dottiero. Nell'arte di B. il realismo e la schiettez- 
za di racconto, tipici della tradizione regionale, si 
alimentano di apporti toscani e tedeschi. 

Bonito Giuseppe (Castellammare di Stabia, Na- 
poli, 1707 - Napoli 1789) pittore italiano. Studiò 
nella bottega del Solimena, dal quale trasse la 
densità dell’impasto cromatico e gli effetti contra- 
stati della luce, orientandosi in seguito verso l'ac- 
cademismo classicizzante romano. Oltre che a 
opere di soggetto religioso (Sposalizio della Ver- 
gine, nella Cappella Reale di Caserta, 1772), si de- 
dicò al ritratto e alle scene di genere (Mascherata, 
Napoli, Mus. di Capodimonte). 

Bonito Oliva Achille (Caggiano, Salerno, 1939) 
storico e critico d’arte italiano. Si è inizialmente 
dedicato alla poesia sperimentale e visiva, sul- 
l'onda del Gruppo 63. A Roma dal 1968, ha in- 
trapreso un'intensa e militante attività di critico — 
di cui un momento centrale è stato la fortunata 
teorizzazione e proposta della Transavanguardia 
— organizzando numerose mostre (tra cui Vitalità 
del negativo, 1979; Aperto ‘80, 1980: Transavan- 
guardia italiana e americana, 1982; La ricerca ar- 
tistica in Italia 1945-1989, 1989: Le tribù dell'arte, 
2001). Autore di numerosi saggi (L'ideologia del 
traditore, 1976: Passo dello strabismo, 1978: La 
Transavanguardia italiana, 1980) è stato curatore 
generale della Biennale di Venezia nel 1993 
(Punti cardinali dell'arte). Insegna storia dell’arte 
contemporanea all’Università «La Sapienza» di 
Roma. 

Bonnard Pierre (Fontenay-aux-Roses 1867 - Le 
Cannet 1947) pittore francese. Studiò legge. ma 
passò presto all’Ecole des Beaux-Arts e all'A- 
cadémie Julian, dove si legò profondamente a E. 
Vuillard, M. Denis, K.-X. Roussel. P. Sérusier. 
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Quest'ultimo, che aveva conosciuto P. Gauguin a 
Pont-Aven, ne trasmise l'insegnamento ai com- 
pagni: nacque così il movimento dei + nabis (in 
ebraico profeti). Si trattava di reagire all’impres- 
sionismo con una pittura più meditata, in alcuni 
casi religiosa, e nello stesso tempo più netta nel 
colore disposto a campi chiaramente delimitati 
sulla tela. Negli ultimi anni del secolo, in sintonia 
con gli interessi dei nabis, B. si dedicò, più che al- 
la pittura, alle arti applicate: i manifesti, le coper- 
tine della «Revue Blanche», le illustrazioni per i 
libri lo mostrano già personalissimo nella restitu- 
zione delle figure con ritmi sinuosi che echeggia- 
no modelli giapponesi e dell’art nouveau. Sono di 
questo periodo grandi ed eleganti pannelli verti- 
cali come la Signora dal vestito a quadretti (1891, 
Parigi, Mus. tons) o quadri come La partita di 
croquet (1892, Parigi, Mus. d'Orsay) e La fami- 
glia Terrasse in giardino (1896, Berlino, National- 
gal.), per certi versi ancora imparentati con le lito- 
grafie, ma già più densi e avviati verso la pura pit- 
tura. Nei primi del Novecento l’artista attraversò 
un ripensamento dell’impressionismo. Tipici di 
questa evoluzione sono /n barca (1907 ca, Parigi, 
Mus. d'Orsay) e Signora al tavolo della colazione 
(1907, Zurigo, Kunsthaus), nei quali la presa della 
realtà è diretta, ma si mescola con una sostanza 
diversa, che infonde un'aura di lontananza nel- 
l'apparenza sensibile. Mentre intorno a lui mae- 
stri più inquieti fondavano e dislacevano movi- 
menti, B. variava all’interno del suo mondo i temi 
centrali della sua arte: paesaggi, stanze, nature 
morte, nudi. Sono i temi di tanti pittori, anche me- 
diocri: ma in B. si fanno insieme gioiosi e strazian- 
ti, perché nelle sue abbacinanti estati, nei suoi ti- 
nelli e bagni, nelle sue figure perse nel verde, nei 
suoi nudi immersi nell'acqua azzurrina, c'è il pre- 
sente, ma anche la durata del tempo, come in 
Proust. Fra le opere della maturità si ricordano 
La tavola (1925, Londra, Tate Gall.), il Nudo nel- 
la vasca (1937, Parigi, Mus. d’Art Mod. de la Vil- 
le), V'Autoritratto allo specchio del bagno (1939, 
Parigi, Mus. Nat. d’Art Mod.). 

Bono da Ferrara (attivo nel sec. xv) pittore ita- 
liano. La sua unica opera certa, il San Cristoforo 
che guada il fiume, firmato, nella Cappella Oveta- 
n agli Eremitani di Padova (1451), andò distrutta 
nel 1944 in un bombardamento. In essa B. si di- 
mostra al passo con la cultura di Andrea del Ca- 
stagno e di Piero della Francesca per il modellato 
energico che definisce le figure e per l'ampio, lu- 
minoso respiro del paesaggio. Nulla resta dell’at- 
tività svolta a Ferrara per gli Estensi, ricordata nei 
documenti (1450-52). 

Bonomini Paolo Vincenzo (Bergamo 1757-1839) 
pittore italiano. Decorò ville e palazzi del berga- 
masco, distinguendosi per la vivace e spigliata 
pennellata di gusto rococò, che si trasformò più 
tardi in elegante neoclassicismo. L'opera sua più 
nota sono le tempere (/ macabri) per la chiesa di 
Santa Grata in Borgo Canale a Bergamo (inizi 
sec. XIX), in cui scheletri variamente atteggiati SO- 
stituiscono le figure umane. Le sue estrose inven- 
zioni si ritrovano anche nei disegni (Milano, Civ. 
Raccolta Bertarelli, Castello Sforzesco). 


Bononi Carlo (Ferrara 1569-1632) pittore italia- 
no. Allievo del Bastarolo, alla vibrante accensio- 
ne cromatica di derivazione ferrarese SomMMÒ sug- 
gestioni derivate da L. Carracci e reminiscenze 
caravaggesche riferibili a un suo viaggio a Roma. 
Il suo eclettismo provinciale comprende anche il 
recupero di motivi correggeschi (decorazione del- 
la chiesa di Santa Maria in Vado a Ferrara) e in- 
flussi del Guercino, con alcuni risultati di alta qua- 
lità (Angelo custode, Ferrara, Pin. Naz.). 
Bonsignore Ferdinando (Torino 1760-1843) ar- 
chitetto italiano. Progettò in chiave sobriamente 
scenografica la chiesa neoclassica della Gran Ma- 
dre di Dio a Torino (1818-31), ispirata alle forme 
del Pantheon, e la facciata del santuario di Vi- 
coforte a Mondovì. Fu anche incisore ed elegante 
disegnatore di mobili. 

Bonsignori Francesco (Verona 1460 ca - Caldie- 
ro, Verona, 1519) pittore italiano. Fra i rinnova- 
tori dell'ambiente artistico veronese, risentì dap- 
prima di un chiaro influsso mantegnesco (Ma- 
donna in trono, Verona, San Paolo in Campo 
Marzio), poi di una forte influenza vivarinesca e 
belliniana (Madonna, 1484, Verona, Mus. di Ca- 
stelvecchio). Proprio dal contatto con l’arte di A]- 
vise Vivarini nacque il capolavoro del B.: il Ri- 
tratto virile (1487) della Nat. Gall. di Londra, dal- 
l’individuazione profondamente realistica. Dal 
1490 alla morte, con alcune interruzioni, operò 
per i Gonzaga a Mantova dove si aggiornò sul 


Pierre Bonnard 


«Nudo allo specchio» (1933 ca): olio su tela, cm 152 X102. 
Venezia, Galleria Internazionale d’ Arte Moderna Ca' Pesaro. 
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tardo Mantegna (Cristo caduto sotto la croce, 
Mantova, Palazzo Ducale). 

Bontemps Pierre (notizie 1505/10)-72 ca) scultore 
francese. Partecipò (1536-55) alla decorazione del 
castello di Fontainebleau nella cerchia del Prima- 
ticcio, e all'esecuzione di statue per il monumento 
di Francesco 1 e della famiglia a Saint-Denis. Le- 
gato al gusto manieristico di Fontainebleau, tem- 
però il realismo dei suoi ritratti celebrativi con 
modi classicheggianti. 

Bonvicino Alessandro + Moretto. 

Bonvin Frangois (Vaugirard 1817 - Saint-Ger- 
main-en-Laye 1887) pittore francese. Ammirato- 
re dei pittori olandesi e fiamminghi si fece notare 
all'importante Salon parigino del 1848 con un ri- 
tratto della moglie e due scene di vita quotidiana. 
Influenzato dalle idee sul realismo come «arte vi- 
vente» e dalla pittura di G. Courbet, di cui fu ami- 
co, dipinse molti quadri con aspetti tipici della vi- 
ta popolare (operai al lavoro ecc.). Le sue belle 
nature morte derivano da Courbet la costruzione 
forte, essenziale. 

Bonzagna Giovanni Federico (Parma 1507 ca - 
Parma 1588) medaglista italiano. A Roma dal 
1554, ebbe nel 1570 l'incarico di eseguire le bolle 
papali (medaglie di Paolo n, Pio v e Gregorio 
xI11) e lavorò poi per la zecca di Parma (medaglie 
e monete di Pier Luigi e Ottavio Farnese). Fu ar- 
tefice di gusto accademico, tecnicamente espertis- 
simo e di segno sottile e accurato. 

Bonzagni Aroldo (Cento, Ferrara, 1887 - Milano 
1918) pittore italiano. Allievo di C. Tallone a Mi- 
lano e firmatario nel 1910) del primo manifesto fu- 
turista, si allontanò presto, con R. Romani, dal 
movimento, sviluppando una maniera d’intona- 
zione secessionista e klimtiana (decorazioni in 
Villa Leonardi a San Donnino della Nizzola di 
Modena, 1911). Caratteristico della sua arte è il 
disegno agile e pungente, con cui rappresentò la 
società elegante (Uscita dalla Scala, 1910, Milano, 
Civ. Mus. d'Arte Cont.; A San Siro col levriero, 
1910, Roma, Coll. Belisario) ma anche il mondo 
dei diseredati sullo sfondo della città industriale 
moderna (/ rifiuti della società, 1918, Cento, Coll. 
Gall. Bonzagni). Nel 1914 pubblicò disegni pacifi- 
sti violentemente satirici: Gli Unni e gli Altri, [ co- 
mandamenti di Dio. 

Bonzanigo Giuseppe Maria (Asti 1745 - Torino 
1820) ebanista italiano. Creò per le residenze dei 
Savoia mobili neoclassici e raffinati lavori d’inta- 
glio e intarsio in legno e avorio (Torino, palazzi 
Reale e Madama; casino di caccia di Stupinigi). 
Bonzi Pietro Paolo, detto il Gobbo dei Frutti o il 
Gobbo dei Carracci (Cortona, Arezzo, 1576 ca - 
Roma 1636) pittore italiano. Si formò a Roma in 
contatto con l’ambiente dei bolognesi e, soprattut- 
to, nella libera Accademia di Casa Crescenzi. Con 
lo stesso G.B. Crescenzi e con T. Salini fu uno dei 
primi maestri di nature morte, nell’ambito del Sei- 
cento romano post-caravaggesco («bodegon» di 
Casa Valencia ad Avila, tele delle coll. Wetzlar di 
Cannero e Lorenzelli di Bergamo). 

Bordon Paris (Treviso 1500) - Venezia 1571) pit- 
tore italiano. Allievo di Tiziano, aperto a sugge- 
stioni giorgionesche nelle giovanili Sacre conver- 


sazioni, venne attratto dalla irrequieta monumen- 
talità del Pordenone e da motivi della pittura bre- 
sciana e ferrarese, in opere come la Madonna tra i 
santi Cristoforo e Giorgio (Lovere, Gall. Tadini) e 
la Pentecoste (Milano, Brera), eseguite per Crema 
intorno al 1525-26. Attentissimo al trasformarsi 
del gusto, fu tra i primi a inserire nei propri dipin- 
ti, a partire dalla Consegna dell'anello al doge 
(forse del 1534-35, Venezia, Gall. dell’Acc.), com- 
plessi motivi architettonici e scenografici derivati 
dal Serlio. Più tardi, attivo in Francia alla corte di 
Francesco 1 (1540 ca), ad Augusta per i Fugger, 
quindi a Milano su invito di Pietro da Rho (1548), 
aderì al gusto aristocratico del manierismo inter- 
nazionale nei numerosi ritratti e in dipinti storici 0 
biblici: Betsabea (Colonia, Wallraf-Richartz 
Mus.), Combattimento di gladiatori (Vienna, 
Kunsthistorisches Mus.). 

Bores Francisco (Madrid 1898 - Parigi 1972) pit- 
tore spagnolo. A metà degli anni Venti fece parte, 
a Madrid, del gruppo d'avanguardia degli ultrai- 
sti; nel 1925 si stabilì a Parigi dove, in contatto con 
gli spagnoli Picasso e J. Gris, risentì di molteplici 
influssi, tra cubismo ormai in declino e ridefini- 
zione della pittura astratta. Dipinse nature morte 
(Natura morta sulla parete, 1927, Madrid, Mus. 
Nac. Centro de Arte Reina Sofia), nudi, interni di 
raffinata qualità pittorica (Angolo di stanza, 1925, 
Madrid, Mus. Nac. Centro de Arte Reina Sofia), 
insistendo su tali soggetti anche quando si volse, 
dopo la guerra, a esperienze materiche. 

Borghini Raffaello (Firenze 1537 ca - 1588) lette- 
ratoe scrittore d’arte italiano. La sua opera più im- 
portante è /l riposo (1584, Firenze), un dialogo- 
trattato che continua le Vite del Vasari ed è anno- 
verato per il suo stile tra i testi della Crusca. Il tito- 
lo si riferisce a una villa dove l’autore immagina 
che si svolgano conversazioni tra intenditori d’arte, 
nel corso delle quali vengono descritte minuta- 
mente, oltre alle raccolte d’arte che si trovano nel- 
la villa stessa, varie opere conservate in case e chie- 
se fiorentine. Il dialogo è una singolare ed efficace 
testimonianza dell'ambiente artistico della Firenze 
granducale, dominata dal gusto manierista, e forni- 
sce preziose informazioni sugli artisti dell’epoca. 
Borgianni Orazio (Roma 1578-1616) pittore ita- 
liano. Dopo esperienze in Sicilia e a Roma, si tra- 
sferì in Spagna probabilmente tra il 1598 e il 
1602-03: maturò il proprio linguaggio sul Greco, 
su J. Bassano e, al ritorno a Roma (1602 ca), su 
Caravaggio (Natività della Vergine, Savona, San- 
tuario della Misericordia: Sacra Famiglia, Roma, 
Gall. Naz. di Arte Antica). Nei suoi dipinti (fra cui 
quelli raffiguranti San Carlo Borromeo, in San 
Carlino e nel convento dei Padri Mercedari a Ro- 
ma) gli intensi effetti di luce e gli splendidi brani di 
natura morta assumono un tratto visionario e tra- 
sfigurante, originale incontro fra la tradizione lu- 
ministica veneta e la nuova visione di Caravaggio. 
Borgognone Jacques Courtois detto il (Saint 
Hippolyte 1621 - Roma 1675) pittore francese. 
Dopo soggiorni importanti a Firenze e Bologna. 
svolse la sua attività soprattutto a Roma. dove lo 
attrasse la pittura dei bamboccianti e dove Pietro 
da Cortona fu suo sostenitore e amico. Il suo inte- 
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resse si volse poi particolarmente a S. Rosa, di cui 
divenne presto il rivale. E noto come autore di 
scene di battaglia (Roma, Gall. Spada; Parigi, 
Louvre). realizzate con notevole forza drammati- 
ca e intensità di colore e di luce. 

Borgoha Juan de (m. Toledo 1536) pittore spa- 
gnolo. Di origini borgognone, cbbe contatti con la 
cultura figurativa toscana e fu attivo a Toledo tra 
Il 1495 e il 1534. Le sue opere principali si conser- 
vano nella Cattedrale di Toledo (affreschi della 
sala capitolare e della Cappella Mozaraba, su 
commissione del cardinale Cisneros) e in quella di 
Avila. Artista eclettico, conciliò il rigore della spa- 
zialità italiana e delle architetture classiche con un 
gusto decorativo di estrazione fiamminga. 
Boriani Davide (Milano 1936) artista italiano. Al- 
lievo di A. Funi, ma principalmente suggestionato 
dallo spazialismo di L. Fontana, è stato tra i fon- 
datori del Gruppo T di arte cinetica e program- 
mata (Milano 1959), nel cui ambito ha rappresen- 
tato la componente di più esplicita derivazione 
dada, con una ricerca attenta ai comportamenti 
automatici dei materiali (per es., limature di ferro 
su supporti magnetizzati: Superficie magnetica, 
1968, Cagliari, Gall. Comunale d'Arte). Dopo 
aver partecipato (1962) al movimento internazio- 
nale Nuove tendenze, con indagini su fenomeni 
ottico-percettivi in relazione allo spazio e all’os- 
servatore (Ambiente cronostatico circolare, con G. 
Colombo, 1970-75, Cagliari, Gall. Comunale 
d'Arte), ha esteso tali ricerche su scala ambienta- 
le e pubblica (interventi negli edifici scolastici di 
Calcio e Caravaggio, 1974-76). 

Borman Jan (notizie 1479-1522) scultore fiam- 
mingo. Tenne bottega a Bruxelles, eseguendo so- 
prattutto pale d'altare in legno dorato e policro- 
mo. Nell’altare col Martirio di san Giorgio (1493, 
già a Lovanio, oggi a Bruxelles, Mus. Royaux des 
Beaux-Arts) figure e rilievi, distribuiti su più scom- 
parti con sfondi architettonici, appaiono intagliati 
con rigoroso e incisivo realismo di particolari. 
Borra Pompeo (Milano 1898-1973) pittore italia- 
no. Allievo dell’Accademia di Brera, ma sostan- 
zialmente autodidatta, aderì inizialmente alla ma- 
niera novecentista. Passato attraverso l'influenza 
quattrocentista di A. Funi, all’inizio degli anni 
Trenta abbandonò i colori cupi e terrosi e si volse 
verso cromatismi schiariti e una più nitida sempli- 
ficazione volumetrica delle immagini; nel 1933 
partecipò all'impresa della decorazione murale del 
Palazzo dell'Arte, a Milano, con Donne sulla 
spiaggia (distrutto). La sua ricerca lo portò (1936- 
38) anche a esiti astratti, paralleli a una figurazione 
di matrice matissiana sviluppata anche nel dopo- 
guerra in quadri di figura e di paesaggio. Autore di 
una monografia su Piero della Francesca (1950), 
tenne dal 1951 la cattedra di Pittura all'Accademia 
di Brera. della quale divenne direttore nel 1970. 
Borrani Odoardo (Pisa 1832 - Firenze 1905) pit- 
tore italiano. Formatosi a Firenze con G. Bianchi, 
pittore di soggetti storici e restauratore, e all’Ac- 
cademia con il purista E. Pollastrini, cominciò ben 
presto (1852-53) a dipingere all’aperto con T. Si- 
gnorini e V. Cabianca e a frequentare il Caffè Mi- 
chelangelo, sviluppando una pittura sintetica a 


macchia, dal chiaroscuro forzato. Nel 1861 parte- 
cipò alla prima Esposizione nazionale di Firenze 
con Paesaggio dal vero nei dintorni di San Marcello, 
la Mtetttura del grano (Milano, Brera, Coll. 
Jucker) e 26 aprile 1858 (coll. priv.), quadro di in- 
terno innovativo per il suo intimismo. Proseguì 
(1863) le sue esperienze di pittura «sul vero» con 
T. Signorini, G. Abbati, R. Sernesi e S. Lega, e 
diede vita con G. Fattori alla cosiddetta _.w 
di Castiglioncello» (1864-67). Del 1880 è il dipinto 
Renaioli sul Mugnone (Firenze, Gall. d'Arte 
Mod.), fedele alla tecnica della macchia. Colla- 
borò inoltre con l'«Illustrazione Italiana» e si de- 
dicò alla decorazione di ceramiche per le mani- 
fatture Doccia. 

Borrassà Lluis (Gerona 1360) ca - Barcellona 
1426) pittore spagnolo. Attivo in Catalogna e vici- 
no ai modi di Jaime Serra, eseguì pale d'altare ca- 
ratterizzate da prezioso cromatismo e sottile gu- 
sto calligrafico, determinanti per lo sviluppo dello 
stile internazionale in quella regione (Polittico di 
san Pietro, 1411, in Santa Maria di Tarrasa; Pala 
dell'arcangelo Gabriele, prima del 1390), Barcello- 
na, Cattedrale; Polittico della Santa Croce, Bar- 
cellona, Mus. di Arte Catalana). I suoi influssi si 
estesero in area mediterranea fino alla Sicilia. 
Borromini Francesco Castelli detto (Bissone, 
Canton Ticino, 1599 - Roma 1667) architetto ita- 
liano. La sua attività ebbe inizio a Milano, dove 
probabilmente lavorò come scalpellino nel can- 
tiere della Fabbrica del Duomo, sotto la direzione 
del Richini, con le cui opere presentano significa- 
tive assonanze le prime realizzazioni romane del 
giovane artista. A Roma, dove la sua presenza è 
documentata solo dalla fine del 1619, B. proseguì 
per molti anni ancora nel modesto lavoro di inta- 
gliatore di marmi alle dipendenze del Maderno, 
suo lontano parente, di cui divenne infine colla- 
boratore in San Pietro e in Palazzo Barberini. So- 
lo nel 1634 tuttavia, dopo la morte del Maderno e 
la clamorosa affermazione di G.L. Bernini, B. riu- 
scì a ottenere il primo incarico indipendente come 
architetto con il chiostro (1635-37), gli ambienti 
conventuali e la chiesa di San Carlo alle Quattro 
Fontane (1638-41), detta di San Carlino a causa 
delle ridottissime proporzioni, per l'ordine dei tri- 
nitari. La costruzione del complesso di San Carli- 
no, contemporanea ai lavori per i palazzi Spada e 
Falconieri, precede di poco quella dell'Oratorio e 
del convento dei Filippini presso Santa Maria del- 
la Vallicella, iniziata nel 1637 e proseguita fino al 
1649. Nel periodo in cui era occupato con l'orato- 
rio B. ricevette l’incarico per l’altare Filomarino 
in Santi Apostoli a Napoli, iniziato nel 1635, unica 
sua opera notevole tra le poche eseguite fuori Ro- 
ma. Sempre nel corso del quinto decennio, fu im- 
pegnato in due opere di grande prestigio, che so- 
no certamente tra lc sue più straordinarie inven- 
zioni e realizzazioni: il restauro e la trasformazio- 
ne della Basilica di San Giovanni in Laterano 
(1646-49), che Innocenzo x gli affidò con l'obbligo 
di conservarne il più possibile l'antico impianto, e 
la costruzione di Sant'Ivo alla Sapienza, che B. 
poté iniziare solo nel 1642, pur essendone stato 
nominato architetto dieci anni prima. All’atrio di 
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1-2 Disegni della facciata dell'Oratorio 
dei Filippini e della lanterna di 
Sant'Ivo alla Sapienza a Roma. 

3-4 Esterno e interno della chiesa di 
Sant'Ivo alla Sapienza (1642-62) a 
Roma. 

S Interno clella cupola della chiesa di 
San Carlo alle Quattro Fontane (1638- 
41)a Roma. 
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Palazzo eda e ai primi lavori per la chiesa e 
il convento di Santa Maria dei Sette Dolori (in- 
torno al 1646) seguirono quelli per Sant'Agnese 
in piazza Navona (1652-58), la trasformazione di 
San Giovanni in Oleo, l'ultima fase della costru- 
zione della Cappella dei Magi e del grandioso 
prospetto del Collegio de Propaganda Fide (1660 
62), e infine, tra le principali opere degli anni 
estremi, il campanile di Sant'Andrea delle Fratte 
e la facciata di San Carlo alle Quattro Fontane, 
iniziata nel 1665 e compiuta nel 1682 dal nipote 
Bernardo dopo la scomparsa dell'artista, che si 
uccise nel 1607. 
La complessità geometrica delle piante degli edifi- 
ci borrominiani rillette il contrasto di forze e di 
tensioni che fa da costante nucleo generatore del- 
le invenzioni dell'artista. Egli arretra e flette le su- 
perfici murarie, con ritmo più morbido e lento al- 
l'interno del San Carlino o nel prospetto dell'Ora- 
torio dei Filippini, più drammatico e concitato nel- 
la facciata del Collegio de Propaganda Fide e in 
quella dello stesso San Carlino; ovvero conferisce 
loro un irresistibile slancio verticale nell’assoluta 
continuità delle strutture, come nella prodigiosa 
lanterna-guglia di Sant'Ivo alla Sapienza. Negli in- 
terni l’effetto di modellazione plastica è accentua- 
to dal candore delle pareti, rivestite di umile into- 
naco in sostituzione delle preziose incrostazioni 
predilette da altri architetti barocchi; e vi contri- 
buiscono sia la calcolata incidenza e diffusione 
delle luci, come nei limpidi trapassi tonali di 
Sant'Ivo o nelle delicate penombre delle navate 
laterali di San Giovanni in Laterano contrapposte 
all'alta luminosità dell'aula centrale, sia la straor- 
dinaria ricchezza degli elementi decorativi, inti- 
mamente legati alle strutture architettoniche in 
una rete fittissima di richiami ritmici e simbolici. 
Personalità ombrosa, suscettibile e intransigente 
nei rapporti con i committenti, sovente in antitesi 
con gli ideali del suo tempo, in aspro dissidio con 
Bernini, più per insanabile opposizione di tempe- 
ramento e scelte culturali che per particolari vi- 
cende biografiche, B. portò nel suo operare di ar- 
tista tutta la terribile tensione di una accesa e tor- 
mentosa spiritualità. Ammiratore di Michelange- 
lo, in cui riconobbe un modello di assoluto rigore 
morale e di cui studiò appassionatamente le ope- 
re architettoniche fin dal suo primo arrivo a Ro- 
ma, portato a negare l'idea classica e rinascimen- 
tale della forma come rappresentazione, partico- 
larmente colto e scrupoloso nella documentazio- 
ne (circa mille volumi, tra i quali numerosi i trat- 
tati di architettura postillati di suo pugno, furono 
rinvenuti nella sua abitazione), B. sì valse di un 
lessico figurativo di eccezionale ampiezza, ricer- 
cando nel possesso di una tecnica sbalorditiva la 
via per giungere alla più alta libertà di stile. 
Bosch Hicronymus. Jeroen Anthoniszoon Van 
Aceken detto (s’Hertogenbosch, in fr. Bois-le- 
Duc, 1450 ca - 1516) pittore fiammingo. Figlio e 
nipote di pittori. venne probabilmente educato 
nella bottega familiare e svolse la sua attività nel- 
la città natale. appartata dai maggiori centri arti- 
stici dei Paesi Bassi: ma ebbe sicuramente conti- 
nui contatti con la cultura, non solo figurativa, del 


tempo. La scarsità delle notizie biografiche e di 
documenti relativi alla prima destinazione dei 
suoi dipinti ostacola non poco la sistemazione cro- 
nologica della sua opera; ma si ritiene general- 
mente che risalgano a una prima fase, giovanile, 
della sua attività tavole come La cura della follia e 
I sette peccati capitali (Madrid, Prado), Le nozze 
di Cana (Rotterdam, Mus. Boymans-Van Beu- 
ningen), // ciarlatano (Saint-Germain-en-Laye, 
Mus. Municipal), La Crocifissione (Bruxelles, 
Mus. Royaux des Beaux-Arts), L'Ecce Homo 
(Francoforte, Stiidelsches Kunstinst.), che presen- 
tano vivaci stesure cromatiche, ligure saldamente 
definite dall'andamento quasi scultoreo del pan- 
neggio e composizioni piuttosto tradizionali. Sul 
piano dell'iconografia già si manifestano tuttavia 
sia la propensione dell'artista ad attingere a fonti 
molteplici, auliche e popolari, sia l'affiorare di cle- 
menti misteriosi e inquietanti che caratterizzano 
via via in modo sempre più preciso la particolare 
intonazione lucidamente satirica delle rappresen- 
tazioni, fino ai capolavori della maturità: dalla Na- 
ve dei folli (Parigi, Louvre) al Triltico del fieno e al 
Trittico delle delizie* (ambedue al Prado, Ma- 
drid), dal Trittico del Giudizio del Kunsthistori- 
sches Mus. di Vienna (probabilmente copia o re- 
plica del Giudizio commissionato nel 1504 da Fi- 
lippo il Bello d'Asburgo) al Trittico delle tentazio- 
ni cdi sant'Antonio (Lisbona, Mus. de Arte Anti- 
ga). La denuncia della follia dell'intera umanità, 
che corre verso la rovina e la perdizione, accecata 
dalla brama per i beni terreni, motivo fondamen- 
tale del Trittico del fieno (ispirato dal proverbio 
fiammingo: «Il mondo è un carro di fieno, ciascu- 
no ne afferra quanto più può»), si carica, nei due 
pannelli del Trittico delle delizie raffiguranti // pa- 
radiso terrestre e II giardino delle delizie, di ele- 
menti simbolici ambigui, in immagini affascinanti 
e sottilmente inquietanti che sembrano nasconde- 
re e al tempo stesso rivelare la presenza del de- 
moniaco nelle vicende umane, fino alle tenebre di 
incubo e di angoscia, allo scatenarsi del negativo, 
del mostruoso, del satanico nel terzo pannello, 
noto come L'inferno musicale, e più tardi nelle di- 
verse rappresentazioni del Giudizio c nel Trittico 
delle tentazioni. Con i trittici della maturità B. rag- 
giunge l'apice delle sue capacità espressive, attin- 
gendo a un ventaglio amplissimo di fonti figurati- 
ve e letterarie (dai libri dei sogni o di visioni ai te- 
sti alchemici e astrologici), grazie allo straordina- 
rio dominio della strutturazione spaziale, assolu- 
tamente unitaria e pure tale da consentire la più 
lucida messa a fuoco di ogni particolare e degli in- 
numerevoli episodi, quasi frammenti di un uni- 
verso sconvolto e ricomposto, come in un’imma- 
gine onirica, in un'inestricabile e rigorosissima 
trama ritmica di gesti, azioni. rapporti e contrasti 
cromatici e proporzionali. All’acerba grazia tar- 
dogotica di certe esili c diafane figurine o di in- 
cantevoli squarci pacsistici si contrappongono di 
continuo le scene di tormento c devastazione, il 
bagliore degli incendi infernali, l'orrore delle ibri- 
dazioni bestiali e delle mostruose metamorfosi 
delle immagini diaboliche. Ai dipinti che svelano 
le presenze demoniache nel mondo altri se ne al- 
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14 trittico del fieno» (1503-04 ca): olio su tavola, cm 135x190. Madrid, Prado. 2 «San Giovanni Battista in meditazione» 
(part., 1504-05): olio su tavola, can 48,5Xx40. Madrid, Musco Lazaro Galdiano. 3 «Salita al Calvario» (1515-16): olio su 


tavola, cn 74,1 X81. Gard, Musée des Beaux-Arts. 


ternano, nei medesimi anni, di segno positivo, co- 
me l’'immateriale Ascesa all'empireo del Palazzo 
Ducale di Venezia (parte di un complesso di quat- 
tro tavole) o gli eremiti assorti in profonda medi- 
tazione entro vasti c luminosi paesaggi, del tutto 
incuranti della presenza di minacciose apparizio- 
ni: San Giovanni a Patmos (Berlino, Staatl. Mus.), 
San Giovanni Battista in meditazione (Madrid, 
Mus. Lizaro Galdiano): mentre fra le tarde ope- 
re, accanto a dipinti di tono austeramente malin- 
conico come // figliol prodigo (Rotterdam, Mus. 
Boymans-Van Beuningen) e il /rittico dellAdo- 


razione dei Magi (Madrid, Prado), più frequenti si 
fanno le rappresentazioni di momenti della pas- 
sione di Cristo, con figure che affiorano in primo 
piano e l'immagine del Redentore sofferente qua- 
si soffocata da una folla di torturatori dai ceffi 
deformi e bestiali: /ncoronazione di spine (Lon- 
dra, Nat. Gall.), Salita al Calvario (Gand, Mus. 
des Beaux-Arts). 

Benché l'indagine sui significati profondi dell'ope- 
ra di B. sia stata sviluppata solo a partire dalla fine 
del secolo scorso, alimentata soprattutto da fonda- 
mentali contributi di studiosi della Scuola di Vien- 
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na, il suo influsso sulla tradizione artistica dei Paesi 
Bassi fu immediato e particolarmente sensibile al- 
meno fino all’inizio del sec. xv, soprattutto per 
quanto riguarda i temi «demoniaci», ma anche nel- 
la pittura di paesaggio; e suoi dipinti sono docu- 
mentati, fin dai primi decenni del Cinquecento, in 
alcune delle più importanti collezioni europee, da 
quelle di Margherita d'Austria e Isabella di Casti- 
glia a quella di don Diego de Guevara e a quella 
veneziana del cardinale Domenico Grimani. 
Boschini Marco (Venezia 1605-81) scrittore d’ar- 
te italiano. La sua opera principale, la Carta del 
navegar pitoresco (1660), scritta in quartine rima- 
te in dialetto veneziano, già nell’immediatezza 
dell’espressione sembra voler dare l’equivalente 
linguistico del vibrante colorismo della pittura ve- 
neta. Preziosa fonte di notizie, lo scritto contiene 
inoltre valutazioni penetranti, da fine intenditore, 
prive di pregiudizi accademici e classicistici (si ve- 
da per es. l'apprezzamento di Rubens e Velàz- 
quez, precoce per quell'epoca in Italia). B. è an- 
che autore della prima guida artistica di Venezia, 
le Ricche minere della pittura veneziana (1664), 
autentica miniera di notizie sullo smisurato patri- 
monio artistico veneziano in chiese, palazzi, rac- 
colte private. 

Boscoli Andrea (Firenze 1560 ca - 1607) pittore 
italiano. Allievo di Santi di Tito, elaborò una pit- 
tura vivace ed estrosa (Nozze di Cana, Firenze, 
Uffizi), che attenuò appena, semplificando le sce- 
ne e infondendovi toni patetici, nelle opere dipin- 
te durante un lungo soggiorno nelle Marche fra 
1600 e 1605 (opere a Fabriano e Macerata, dove, 
nella Pin., si conserva uno dei suoi dipinti miglio- 
ri, la Madonna della cintola, 1604). Meno nota la 
sua copiosa produzione di disegni, documento di 
una vasta e vivace cultura. 

Boselli Felice (Piacenza 1650 - Parma 1732) pit- 
tore italiano. Attivo tra Piacenza e Parma, pittore 
di corte dei Sanvitale di Fontanellato, dipinse pre- 
valentemente nature morte: opulente dispense e 
cucine dai colori densi e dal naturalismo esube- 
rante (Fontanellato, Mus. Civ. Sanvitale; Soragna, 
Rocca Meli Lupi: Modena, Gall, Estense). 
Bossaglia Rossana (Belluno 1925) storica del- 
l’arte e critica italiana. Specialista di arte lombar- 
da — con studi sulla scultura quattrocentesca e sul- 
la pittura del sec. xVill — si è occupata anche della 
produzione artistica e delle arti minori tra Otto e 
Novecento, curando le monografie // liberty in 
Italia (1968) e Il déco italiano (1975), la mostra 
Arte e socialità in Italia dal realismo al simbolismo 
(1979), il volume e la mostra sul Novecento italia- 
no (1979 e 1984). Ha insegnato nelle università di 
Genova e Pavia. 

Bosschaert Ambrosius ( Anversa 1573 - Middel- 
burg 1621) pittore olandese. Giovanissimo si tra- 
sferì con i genitori a Middelburg, dove svolse prin- 
cipalmente la sua attività specializzandosi in raffi- 
gurazioni di fastosi mazzi di fiori, resi con l’amo- 
rosa precisione di un botanico e sovente inqua- 
drati su fondi di cieli e paesaggi chiari e fred- 
di. Suoi continuatori furono i tre figli AMBROSIUS 
IL GIOVANE (1609-45), JOHANNES (n. 1610/11) e 
ABRAHAM (1612/13-43). 
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Bosse Abraham (Tours 1602 - Parigi 1676) inci- 
sore e trattatista francese. Collaboratore di J. Cal- 
lot, descrisse aspetti e costumi della società del 
tempo con una certa vena satirica (Giardino della 
nobiltà francese, Nobiltà francese in chiesa). Fu 
inoltre insegnante di prospettiva all’ Accademia 
parigina e autore di trattati sulle tecniche dell’in- 
cisione ( Trattato sui modi di incidere in taglio dol- 
ce, 1645 e 1664). 

Bossi Benigno (Arcisate, Varese, 1727 - Parma 
1792) decoratore, incisore e pittore italiano. Seguì 
il padre Pietro Luigi in Germania, accostandosi 
per suo tramite all'arte dello stucco. Attivo a Par- 
ma, eseguì magistrali incisioni, sia da dipinti del 
Cinquecento emiliano sia su disegni originali; di 
raffinata eleganza i suoi stucchi nelle residenze 
ducali di Parma e Piacenza. 

Bossi Giuseppe (Busto Arsizio, Varese, 1777 - 
Milano 1815) pittore e scrittore d’arte italiano. Se- 
gretario dell’Accademia di Brera a Milano dal 
1801 al 1807, espresse in questa carica la sua 
profonda e aggiornata cultura e la sua illuministi- 
ca fede nella funzione morale e civile delle arti, 
riorganizzando la didattica, incrementando la bi- 
blioteca, ordinando con A. Appiani la pinacoteca. 
Nei suoi dipinti passa dall’eloquenza dei temi sto- 
rico-politici (/ funerali di Temistocle, 1805, Mila- 
no, Gall. d'Arte Mod.) alla grazia e alla raffinata 
sensualità delle scene mitologiche (affreschi di 
Villa Amalia, a Erba, 1805-06), ai penetranti ri- 
tratti (Autoritratto, Milano, Gall. d'Arte Mod.). Si 
dedicò poi agli studi sull’arte italiana, in particola- 
re su Leonardo (eseguì una copia dell'Ultima Ce- 
na, distrutta nel 1943, e pubblicò nel 1810 il tratta- 
to Del Cenacolo di Leonardo da Vinci); fu anche 
poeta dialettale in rapporto con C. Porta. 
Bossoli Carlo (Lugano 1815 - Torino 1884) pitto- 
re italiano. Emigrato con la famiglia a Odessa, ini- 
ziò là nel 1833 la produzione di vedute panorami- 
che (ad acquerello, olio, tempera, tecnica questa 
in seguito prediletta) tradotte spesso in incisioni e 
litografie a colori, divenendo, nel corso di una 
brillante carriera, uno dei più famosi «pittori-re- 
porter» d'Europa. Dal 1839 al 1861 (anno in cui si 
stabilì definitivamente a Torino, ma era tornato in 
Italia fin dal 1843) viaggiò ininterrottamente. Tra 
le sue opere più note si ricordano la serie di vedu- 
te della Crimea (pubblicate a Londra nel 1856) e 
quella sui fatti della seconda guerra di indipen- 
denza realizzate tra il 1859 e il 1861 al seguito del- 
l’esercito piemontese (Torino, Mus. Naz. del Ri- 
sorgimento Italiano). 

Boswell Jessie + Gruppo dei Sei. 

Boteram Rinaldo, R. di Gualtieri detto (notizie 
1438-82) arazziere e mercante di Bruxelles. Fu, ai 
suoi tempi, il maggior esportatore di arazzi dalle 
Fiandre all'Italia. Tra i suoi illustri clienti (a Siena, 
Ferrara, Mantova, Venezia) vi fu anche, tra il 
1457 e il 1470, Borso d’Este. 

Botero Fernando (Medellin 1932) pittore e scul- 
tore colombiano. Inlluenzato dallo stile coloniale 
e precolombiano, ma anche dalla pittura di Goya e 
Velizquez, dagli artisti del rinascimento italiano e 
dal muralismo messicano, si distingue per la tipica 
raffigurazione di corpi umani, animali e oggetti dai 


J93 


Botticelli 


di -_ n —rrmr—_———__—_——_———_—_—————.—.—.r-r-r-r&r-&-&-+rprpFrrF&F&}-+--rttftttcTt 


volumi tondeggianti e rigonfi fino alla deformità, 
artificio che ne esalta la dimensione caricaturale e 
al tempo stesso quella sensuale e fiabesca (La fa- 
miglia del presidente, 1967, New York, Mus. of 
Mod. Art; Venere, 19%), Londra, Exchange Square). 
Both Jan (Utrecht 1618 ca - 1652) pittore e inci- 
sore olandese. Allievo di A. Bloemaert, visse a 
lungo in Italia e dipinse paesaggi idealizzati, ispi- 
rati alla campagna romana e animati da scene mi- 
tologiche e storiche, sull'esempio dei Carracci e 
di C. Lorrain. Sue opere sono al Rijksmus. di Am- 
sterdam, alla Kunsthalle di Karlsruhe e alla 
Gemiildegal. di Dresda. 

Botta Mario (Mendrisio 1943) architetto svizzero. 
E l'esponente più noto e rappresentativo della co- 
siddetta «scuola ticinese», di matrice neorazionali- 
sta (M. Campi, A. Galfetti, F. Reinhardt, F. Ru- 
chat, L. Snozzi, L. Vacchini). Allievo di C. Scarpa, 
collaboratore di Le Corbusier e di L. Khan, ha 
realizzato opere di raffinata qualità iconica, capaci 
di recuperare le suggestioni di ambiti culturali di- 
versi (l'architettura italiana degli anni Settanta, 
l’architettura rurale ticinese). Tra le sue prime rea- 
lizzazioni, la casa a Stabio (1967), la scuola media a 
Morbio Inferiore (1972-77), la casa a Riva San Vi- 
tale (1973), in cui ha elaborato un'originale versio- 
ne della tipologia unifamiliare: la casa intesa come 
«riparo e rifugio» ma in forte relazione con l’am- 
biente esterno. Negli anni seguenti ha ricercato 
una maggiore complessità compositiva in cui, al- 
l’uso sapiente della geometria e alla semplicità de- 
gli elementi architettonici, ha affiancato la scom- 
posizione analitica dell’edificio e il contrasto tra gli 
elementi che lo compongono: Casa della cultura a 
Chambéry (1982-87), Mediateca a Villeurbanne 
(1984-88), Banca del Gottardo a Lugano (1988), in 
cui le facciate si configurano come vere e proprie 
maschere urbane anche per la sostituzione delle 
finestre con «bucature» e per l'andamento a fasce 
di colori alternati della pietra di rivestimento. Tra 
le opere più recenti, il Museo d'Arte Moderna di 
San Francisco (1990-94) e la chiesa di San Giovan- 
ni Battista a Mogno (1986-98). Notevole anche la 
sua produzione come designer. 

Bottani Giuseppe (Cremona 1717 - Mantova 
1784) pittore italiano. Trasferitosi da giovane a Fi- 
renze e poi a Roma, dove fu allievo di Agostino 
Masucci, si orientò verso un classicismo esempla- 
to su modelli contemporanei (P. Batoni, P. Su- 
bleyras) e sulla tradizione classica del Seicento 
(G. Reni, Domenichino). Protagonista del nuovo 
corso della pittura romana, operò per una cliente- 
la internazionale che ne apprezzava il disegno im- 
peccabile e la resa solida e statuaria delle forme 
(Armida che tenta di uccidersi, Firenze, Gall. Pa- 
latina di Palazzo Pitti; Atena e Ulisse, 1775, Pavia, 
Mus. Civ.; Vergine e santi, 1779, Mantova, Santa 
Apollonia). Dal 1769 fu direttore dell’Accademia 
di belle arti di Mantova, incarico nel quale gli su- 
bentrò (1784) il fratello GIOVANNI (Cremona 1 725 
- Parma 1804), suo stretto seguace. 

Bottari Giovanni Gaetano (Firenze 1689 - Roma 
1775) erudito e scrittore d’arte italiano. Autore di 
opere archeologiche (Museo Capitolino, 1741) e 
trattati d’arte d'ispirazione classicista (Dialoghi 


soprale tre arti del disegno, 1754), curò inoltre una 
preziosa raccolta epistolare (Lettere sulla scultura, 
pittura e architettura scritte dai più celebri profes- 
sori dal sec. xv al xvi, 1754-73). 

botte, volta a + volta. 

bottega termine designante, a partire dal medioe- 
vo, il luogo di produzione e di smercio delle opere 
d’arte. La b. nacque dall’esigenza di organizzare 
tutte le fasi della produzione artistica, di garantire 
la qualità dell'oggetto finito e di assicurarne la dif- 
fusione. La sua formazione, coeva alla costituzio- 
ne delle arti e corporazioni, rappresentò una delle 
basi su cui poggiava la complessa organizzazione 
del lavoro gestita da quelle. La b. si sviluppò su un 
tessuto sociale di tipo mercantile (Firenze, Siena, 
Venezia, nei secc. XIII-XIV) e assunse dall’inizio una 
struttura rigorosamente piramidale; al maestro, 
abilitato all’arte, erano sottoposti gli allievi, i lavo- 
ranti e i garzoni, gli uni suoi collaboratori nell’ese- 
cuzione delle opere, gli altri adibiti alla prepara- 
zione dei materiali (supporti, colori ecc.) e alla ma- 
nutenzione del locale. Le b. assunsero precoce- 
mente, anche dal punto di vista giuridico, un ruolo 
di primaria importanza. Fu infatti possibile, grazie 
alla capillare sorveglianza esercitata su di esse dal- 
l’arte o dalla corporazione, proteggere per es. la 
produzione indigena da quella importata o dovuta 
a maestranze straniere, oppure evitare le contraf- 
fazioni dei materiali pregiati (oro, argento, lapi- 
slazzuli ecc.). Per tali ragioni, le b. degli artisti fu- 
rono sottoposte, già nel sec. xi, a precise regola- 
mentazioni. Detentrici di strumenti, materiali o 
procedimenti tecnici costosi, protetti dalla più as- 
soluta segretezza (per es., la formula dell’invetria- 
tura delle terrecotte praticata dalla b. dei Della 
Robbia), le b. svolsero nel rinascimento una inso- 
stituibile funzione didattica nella formazione degli 
allievi. Con la valorizzazione della professione e 
l'associazione degli artisti in corporazioni autono- 
me (secc. xv-xv1) la fama del capo bottega divenne 
garanzia di successo; da parte sua, quest’ultimo so- 
vente affidava ai collaboratori l’esecuzione di ope- 
re, autenticate in seguito da qualche tocco perso- 
nale o dall’apposizione della firma. In casi estremi 
il ruolo del maestro si limitò a quello dell’impren- 
ditore che smerciava prodotti eseguiti sotto le sue 
indicazioni o secondo i suoi progetti, ma senza il 
suo personale intervento. Il declino delle b. è con- 
temporaneo alla fine del predominio delle corpo- 
razioni cittadine e coincise con la nascita delle + 
accademie (seconda metà del sec. xv1) che, oltre a 
sancire il principio della libertà di esercizio della 
professione, si sostituirono a esse nell’assicurare la 
formazione degli allievi. Se il termine b. è stato ri- 
ferito tradizionalmente a opere con caratteri stili- 
sticamente diversi ma provenienti da un medesi- 
mo centro di produzione, dall'inizio del sec. xIx es- 
so ha assunto una connotazione limitativa, qualifi- 
cante quei manufatti che, pur essendo caratteriz- 
zati da strettissime affinità tecniche, compositive e 
stilistiche con le opere di un determinato maestro. 
non possono essere riconosciuti come totalmente 
autografi. 

Botticelli Sandro Filipepi detto (Firenze 1445- 
1510) pittore italiano. Allievo del Lippi e poi del 
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Botticelli 

1 «Adorazione dei Magi» (1475): 
tempera su tavola, cm 11] X134. 
Firenze, Uffizi. 

2 «Marie e Venere» (1483 ca): tempera 
sutavola, cri 09 X173,5. Londra, 
National Gallery. 

3 «Nascita di Venere» (1485-88 ca): 
tempera su tela, cm 172,5X278,5. 
Firenze, Uffizi. 
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Verrocchio, esordì con una serie di Madonne 
(Ajaccio, Mus. Fesch; Parigi, Louvre; Firenze, 
Gall. dell’ Acc.), in cui la fluidità lineare del primo 
acquista solidità a contatto della plasticità e della 
saldezza compositiva del secondo. Questa fase, 
culminata nella Madonna del Roseto (1468, Pari- 
gi, Louvre), appare già superata nella Fortezza 
degli Uffizi a Firenze (1470, eseguita per il Tribu- 
nale della Mercanzia) e nel San Sebastiano di Ber- 
lino (1474, Staatl. Mus.): la linea «funzionale» del 
Pollaiolo dà qui maggiore consistenza alle forme, 
e l'equilibrio plastico-spaziale del Verrocchio pro- 
duce una sottile tensione fantastica. Di questi an- 
ni (durante i quali B., che dal 1470 aveva bottega 
propria, fu introdotto nell'ambiente dei Medici) 
sono alcuni tra i suoi capolavori: la Pala delle 
Convertite (1470) e il Dittico di Giuditta (1472-73) 
degli Uffizi; le due Adorazioni dei Magi della Nat. 
Gall. di Londra (1473) e degli Uffizi (1475); e infi- 
ne la Primavera* (Uffizi), eseguita verso il 14780 
poco più tardi per il palazzo fiorentino di Lorenzo 
di Pier Francesco de’ Medici, poi trasferita nella 
Villa di Castello, dove nel secolo seguente si tro- 
vavano anche Pallade con il Centauro, già nello 
stesso palazzo fiorentino, e la Nascita di Venere, di 
incerta destinazione originaria (entrambe le ope- 
re sono oggi agli Uffizi). Agli stessi anni risale 
Marte e Venere (Londra, Nat. Gall.), commissio- 
nata dai Vespucci e accomunata alle precedenti 
opere dalla stessa ispirazione umanistica e mitolo- 
gica. Nel 1481 B. fu chiamato a Roma per affre- 
scare nella Cappella Sistina tre storie (Mosè e le ft- 
glie di Jetro, La punizione dei ribelli e Le prove di 
Cristo) e alcune figure di Pontefici, lavoro com- 
piuto entro l'estate del 1482. Con quest'opera, che 
denota un impianto monumentale del tutto nuo- 
vo nella struttura compositiva e della singola im- 
magine, B. toccò il suo momento più «classico», 
ottenendo il massimo equilibrio tra ispirazione 
naturalistica e tendenza all’astrazione formale. Lo 
stesso supremo equilibrio si ritrova in un gruppo 
di grandi opere eseguite dopo il 1480 (Adorazione 
dei Magi, 1482 ca. Washington, Nat. Gall.; Ma- 
donna del Magnificat, 1485 ca, Uffizi: Madonna 
del Libro, 1483, Milano, Mus. Poldi Pezzoli) e in 
alcuni ritratti (Giuliano de' Medici, noto in quat- 
tro versioni; Giovane con medaglia, Firenze, Uffi- 
zi). Ma già nella Nascita di Venere (1485-88), in 
passato considerata come pendant della Primave- 
ra ma da essa molto distante per la sottile tensio- 
ne che la anima, questo equilibrio appare incrina- 
to; e in opere coeve o di poco posteriori (Madon- 
na e santi, 1485, Berlino, Staatl. Mus.; Madonna 
della melagrana, 1487, e Pala di san Barnaba, 
1488, Uffizi; Madonna col Bambino e san Gio- 
vannino, 1490-95 ca, Edimburgo, Nat. Gall. of 
Scotland) il ritmo sempre più teso denuncia l’in- 
sorgere di una nuova passione religiosa e di una 
ricerca espressiva che sfocia nella complessa Pala 
di san Marco (Uffizi), eseguita verso il 1490, e nei 
disegni (1490-97) per illustrare la Divina Comme- 
dia (94, divisi tra il Gabinetto delle Stampe degli 
Staatl. Mus. di Berlino, dove ne è conservata la 
maggior parte, e la Biblioteca Valicana). Coinvol- 
to in una profonda crisi mistica, coincidente con la 


caduta degli ideali umanistici e con la predicazio- 
ne del Savonarola, B. compose allora dei veri 
«quadri di pietà» (Madonna, 1490, Dresda, 
Gemaldegal.; Madonna del Padiglione, 1495 ca, 
Milano, Pin. Ambrosiana; due Compianti su Cri- 
sto, Milano, Mus. Poldi Pezzoli, 1495 ca, e Mona- 
co, Alte Pin.) e illustrò soggetti "di complessa sim- 
bologia (Calunnia di A pelle, 1495, Uffizi: Storie di 
donne illustri, 1500 ca, Bergamo, Acc. Carrara. e 
Boston, I. Stewart Gardner Mus.; La derelitta, 
1495 ca, Roma, Coll. Pallavicini), esprimendo nel 
ritmo spezzato della linea e della composizione 
una sensibilità sempre più inquieta. B. si poneva 
ormai, polemicamente, al di fuori del clima cultu- 
rale del suo tempo: le ultime opere (Natività, 
1501, Londra, Nat. Gall.; Crocifissione, 1500-05 
ca, Cambridge, Fogg Mus.) hanno un impianto 
arcaistico che sa di aperta condanna degli ideali 
contemporanei. 

Nel suo complesso, l’opera di B. può essere arti- 
colata in due grandi fasi, che riflettono in modo 
emblematico le vicende della cultura fiorentina, 
non solo figurativa, del Quattrocento. In coinci- 
denza con la grande fioritura della corte medicea, 
egli elaborò tra il 1470 e il 1485 un linguaggio vi- 
bratile, sottilmente intellettuale, che esprimeva la 
tensione fantastica della Firenze umanistica, volta 
a trasformare, platonicamente, la realtà in bellez- 
za e in mito. Quando questo mondo magico ri- 
velò i suoi limiti, B. impiegò i suoi stessi strumen- 
ti linguistici (aggiornandoli mediante una forzatu- 
ra del ritmo) per visualizzare, in un tono di vio- 
lenta spiritualità pietistica, l’esasperata repulsa sa- 
vonaroliana della cultura classicheggiante e pro- 
fana del Quattrocento mediceo. Tra le attività 
esplicate da B. nel campo delle arti minori vanno 
ricordati i disegni per parati e ricami, le incisioni 
(menzionate dal Vasari ma perdute) preparate 
per l'edizione a stampa dell’/nferno di Dante col 
commento del Landino e infine — secondo un’ipo- 
tesi generalmente accolta dalla critica moderna — 
l'ideazione di tarsie, come quelle dell’uscio della 
Sala dei Gigli nel Palazzo Ducale di Urbino. 
Botticini Francesco (Firenze 1446-98) pittore ita- 
liano. Fu discepolo di Neri di Bicci; l’unica opera 
certa, punto di partenza per la ricostruzione della 
sua attività, è il Tabernacolo del Sacramento della 
Collegiata di Empoli (1484-91), non privo di vigo- 
re plastico e denso di allusioni al Botticelli, a Fi- 
lippino Lippi e al Verrocchio (che, insieme al Pol. 
laiolo, costituì probabilmente il principale riferi- 
mento della sua formazione). Tra le opere che gli 
sono attribuite si ricordano la Vergine accolta in 
cielo (1475 ca, Londra, Nat. Gall.) e la tavola con 
i Tre arcangeli (Firenze, Uffizi), segnate da un de- 
ciso accostamento ai modi del Botticelli. 

Bottoni Piero (Milano 1903-73) architetto e ur- 
banista italiano. Tra le sue opere, situabili nel pa- 
norama del razionalismo italiano, ricordiamo il 
progetto per il quartiere sperimentale oT8 a Mila- 
no (1946-53), il piano regolatore di Siena (1956. in 
collaborazione con altri architetti) e il municipio 
di Sesto San Giovanni (1967). 

Boubat Edouard (Parigi 1923-99) fotografo fran- 
cese. Esordì nel 1949 con una mostra alla Bi- 
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bliothèque Nat. di Parigi. Nel 1951 eseguì il suo 
primo servizio, Gli artigiani di Parigi, per la rivista 
«Reéalités». Realizzò poi reportages in ogni parte 
del mondo, privilegiando sempre immagini di se- 
rena quotidianità. Tra i suoi libri fotografici: Ode 
marittima (1957), Donna (1972), Specchi (1973), 
Viste di spalle (1981). 

Bouchardon Edme (Chaumont 1698 - Parigi 
1702) scultore francese. Nelle opere eseguite per 
la corte di Francia (Fontana del Nettuno a Ver- 
sallles: Fontana di Grenelle a Parigi, 1739-45; sta- 
tua equestre di Luigi xv, perduta) si ispirò alla sta- 
tuaria antica, da lui studiata durante un lungo sog- 
giorno a Roma (1723-32) originato dalla vincita 
del Prix de Rome. Negli anni romani eseguì molti 
busti-ritratto di grunds touristes inglesi. Il suo stile 
è espressione di un classicismo composto che ri- 
fugge da ogni trasporto emotivo. Fu anche note- 
vole disegnatore (Parigi, Louvre). 

Boucher Frangois (Parigi 1703-70) pittore e inci- 
sore francese. Allievo del padre, Nicolas, e quindi 
di F. Lemoine, iniziò la sua attività nello studio del- 
l’incisore J.-F. Cars eseguendo acqueforti da pittu- 
re e disegni di J.-A. Watteau, dal cui stile verrà no- 
tevolmente influenzato. Nel 1727 si recò in Italia, 
dedicandosi allo studio del Correggio e dei grandi 
decoratori barocchi. Rientrato a Parigi nel 1731, 
venne accolto nel 1734 all'Accademia, presentan- 
do come saggio la tela Rinaldo e Arnuda (oggi al 
Louvre). ispirata all'opera di Lemoine, e ottenne 
importanti commissioni dalla corte e dall’aristocra- 
zia (decorazione dell'Hétel de Soubise, in collabo- 
razione con Ch.-J. Natoire, 1737-40). La protezione 
della Pompadour, per la quale eseguì alcuni sedu- 
centi ritratti (Londra. Wallace Coll.) e la decora- 
zione dei castelli di Crécy e di Bellevue, confermò 
negli anni seguenti il suo prestigio, fino a fargli ot- 
tenere, nel 1765, la direzione dell’arazzeria di 
Beauvais e quindi la carica di «primo pittore del 
re» e di direttore della manifattura dei Gobelins. 
Illustratore vivacissimo di libri (celebre l'edizione 
in due volumi del Molière, 1734), disegnatore di 
scenografie e costumi per l’Opéra, di modelli per 
la manifattura di Sèvres, di cartoni per fortunate 
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«Donna nuda» (1752): olio su tela, cm 59x73. Monaco, 
Alte Pinakothek. 
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serie di arazzi (tra cui Le storie di Psiche, replica- 
te otto volte dalla manifattura di Beauvais tra il 
1741 e il 1770, e gli Arazzi cinest per l’imperatore 
della Cina, di cui esistono gli schizzi al Mus. di Be- 
sancon), di quadri a soggetto mitologico, erotico 0 
galante per amatori e collezionisti (// riposo di 
Dtana, Parigi, Louvre; I trionfo di Venere, La toi- 
lette, Stoccolma, Mus. Naz. L'odalisca, Reims, 
Mus. des Beaux-Arts) e di un numero enorme di 
disegni, B. fu acuto interprete del gusto rococò e 
della società che lo aveva creato. 

Boudin Eugène (Honileur 1824 - Deauville 1898) 
pittore francese. Formatosi a Parigi con E. Isabey 
e C. Troyon, nel 1859 conobbe G. Courbet, le cui 
marine colpirono la sua immaginazione e lascia- 
rono traccia nel suo lavoro. Nel 1862 incontrò J.B. 
Jonkind e dipinse con lui e C. Monet (che anni 
prima aveva avviato alla pittura) in Normandia, 
derivando dal contatto con l'olandese un nuovo 
interesse per la luce (La spiaggia di Trouville, 
1863, Upperville, Paul Mellon Coll.). Nel 1874 
partecipò alla prima esposizione degli impressio- 
nisti. Dal 1892, per ragioni di salute, soggiornò 
sulla Costa Azzurra; nel 1895 si recò a Venezia al- 
la ricerca di nuovi motivi. Si dedicò con costanza 
alla pittura di marine, applicandovi la sua punti- 
gliosa aderenza ai valori «naturali» della luce di- 
nanzi ai bruschi cambiamenti dell'atmosfera (Sul- 
la spiaggia di Trouville, effetto temporale, 1894, 
Zurigo, Fondazione Biihrle-Schalk). 
Bouguereau William-Adolphe (La Rochelle 
1825-1905) pittore francese. Allievo di F.-E. Picot 
a Parigi, nel 1850 vinse il Prix de Rome, iniziando 
una fortunata carriera di pittore accademico 
eclettico che gli valse grande popolarità anche al- 
l'estero. Fu ritrattista e autore di scene mitologi- 
che, religiose, storiche e di genere caratterizzate 
da una sorta di lezioso purismo (// ritrovamento di 
Zenobia, 1850, Parigi, Mus. de l'Ecole Nat. Supe- 
rieure des Beaux-Arts; // giorno dei morti, 1857, 
Bordeaux, Mus. des Beaux-Arts; Nascita di Vene- 
re. 1879, Parigi, Mus. du Luxembourg). 
Boulanger Jean (Troyes 1606 - Modena 1660) 
pittore francese. Pervenuto alla scuola bolognese 
di G. Reni attraverso percorsi non noti, nel 1630 
fu chiamato a Modena al servizio del duca Fran- 
cesco | e vi si stabilì definitivamente. Dal 1631 al 
1653 lavorò alla decorazione del Palazzo Estense 
di Sassuolo (camere dell’Innocenza. della Fortu- 
na, della Virtù Estense, del Genio, Galleria di 
Bacco) mentre del 1656 è il Martirio di sant'An- 
drea in Sant Agostino a Reggio Emilia, uno dei 
rari esempi sopravvissuti di suoi dipinti su tela in 
cui alle suggestioni reniane si unisce l'influsso del- 
le opere di M. Preti viste a Roma (dove fu tra il 
1644 e il 46) e a Modena. 

Boulanger Louis-Candide (Vercelli 1807 - Digio- 
ne 1867) pittore francese. Seguace degli ideali ro- 
mantici e amico di Victor Hugo, predilesse sogget- 
ti di ispirazione letteraria (//supplizio di Mazeppa, 
1827, Rouen, Mus. des Beaux-Arts), spesso am- 
bientati in un medioevo fantastico e demoniaco 
(Scene di sabba; Folletti in viaggio ecc.). Eseguì an- 
che numerosi ritratti di personalità dell'ambiente 
letterario (Adéle Hugo; Alexandre Diunas padre; 
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Honoré de Balzac, Tours, Mus. des Beaux-Arts). 
Boulle André-Charles (Parigi 1642-1732) ebani- 
sta francese. Lavorò quasi esclusivamente per 
Luigi xiv, realizzando nel suo laboratorio del 
Louvre una serie di mobili fastosi (impreziositi da 
intarsi in bronzo, ottone e rame su tartaruga) che 
vennero imitati in tutta Europa. Tra le sue opere 
più celebri, una coppia di commodes (1709) di 
Versailles, realizzata per la stanza da letto del re 
nel Grand Trianon, a Versailles, e l'orologio a 
pendolo con il Carro di Apollo nel castello di 
Fontainebleau. 

Boullée Etienne-Louis (Parigi 1728-99) architetto 
e teorico francese. La parte più importante della 
sua opera è costituita dalla serie di progetti fanta- 
stici destinati a illustrare il suo saggio manoscritto 
Architettura. Saggio sull'arte (Parigi, Bibliothèque 
Nat.): smisurati edifici pubblici in cui viene propo- 
sto un nuovo tipo di architettura, basata sulla spe- 
rimentazione di forme geometriche elementari e 
carica di significati morali e simbolici (chiesa me- 
tropolitana, 1781; museo, 1783; cenotafio di New- 
ton, 1784, a forma di immenso globo; biblioteca, 
1785, coperta da enorme volta a botte). 
Bourdelle Emile- Antoine (Montauban 1861 - Vé- 
sinet 1929) scultore francese. Recatosi a Parigi nel 
1884, divenne allievo e collaboratore di Rodin, dal 
quale fu fortemente influenzato, come rivelano, 
nella sua prima produzione, il gusto per il monu- 
mentale e l'esaltazione idealistica dell’uomo. Ne 
sono tipico esempio la serie di 45 ritratti di Beerho- 
ven (1888-1929) e il monumento ai Caduti di Mon- 
tauban del 1870 (1893-1902). Successivamente, tut- 
tavia, B. abbandonò i modi del maestro per una ri- 
cerca di plasticità più asciutta e serrata, con decise 
reminiscenze dell’arcaismo greco: la Testa di Apol- 
lo (1900), l’Ercole arciere (1909), il Centauro mo- 
rente (1911), tutti al Mus. Bourdelle di Parigi. B. fu 
anche autore delle decorazioni, con affreschi e 
bassorilievi, del teatro degli Champs-Elysées 
(1912), oltre che di monumenti di impianto neori- 
nascimentale (si ricorda quello equestre del gene- 
rale Alvéar a Buenos Aires) e di noti ritratti. 
Bourdichon Jean (Tours 1457? - 1520/21) minia- 
tore e pittore francese. Seguace di J. Fouquet, pit- 
tore di corte, operò prevalentemente per la resi- 
denza reale di Plessis, presso Tours, e subì larga- 
mente l’influenza del maestro ( Trittico del Mus. di 
Capodimonte di Napoli). La sua opera più rap- 
presentativa è costituita dalle miniature del Libro 
d'ore di Anna di Bretagna (1508, Parigi, Bi- 
bliothèque Nat.), dove ricche decorazioni di fiori 
e frutta racchiudono composizioni ispirate a ope- 
re italiane contemporanee. 

Bourdon Sébastien (Montpellier 1616 - Parigi 
1671) pittore francese. Dopo un soggiorno a Ro- 
ma (1634-37), si stabilì a Parigi; fu anche alla cor- 
te di Cristina di Svezia (1652-54) e a Montpellier 
(1659-63). Dipinse bambocciate alla maniera dei 
Le Nain (L'accampamento degli zingari, Parigi, 
Louvre), ritratti di studiata pacatezza (Ritratto di 
Cristina di Svezia, Madrid, Prado), paesaggi e 
quadri storici classicheggianti (Presentazione al 
Tempio, Parigi, Louvre) ispirati allo stile rigoroso 
di Poussin. 
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Bourgeois Louise (Parigi 1911) artista statuni- 
tense di origine francese. Dopo esordi da pittrice 
astratta, vicina a F. Léger, si trasferi a New York 
nel 1938 e dalla fine degli anni Quaranta si dedicò 
alla scultura. Pur avendo regolarmente esposto 
dagli anni Cinquanta, ha ottenuto una crescente 
notorietà solo negli anni Settanta. La sua opera 
unisce la sperimentazione sui materiali — dal legno 
degli assemblaggi, precorritori di L. Nevelson, al- 
l'acciaio, dagli stracci al lattice — con un forte gra- 
diente simbolico-psicanalitico. Alla componente 
d’inquietudine, derivata dall’evocazione archeti- 
pica di motivi ancestrali fuori scala e da puntuali 
riferimenti autobiografici (Aracride, 1985), si 
sommano la volontà di racconto, che coinvolge il 
fruitore-spettatore in un rapporto sospeso tra par- 
tecipazione emotiva e voyeurismo (serie delle 
Celle degli anni Novanta, Londra, Tate Gall.), e la 
componente erotica, esibita nei riferimenti ses- 
suali espliciti e sottolineata dagli interventi cro- 
matici, tra il neutro dell’incarnato e i violenti rial- 
zi di rosso. 

Bourke-White Margaret (New York 1904 - 
Stamford, Connecticut, 1971) fotografa statuni- 
tense. Cominciò a interessarsi di fotografia se- 
guendo i corsi del pittorialista C. White. Tra le 
prime fotogiornaliste chiamate a collaborare con 
«Fortune», nel 1930 venne inviata in Unione So- 
vietica, prima fotografa occidentale a varcarne i 
confini. La sua fama fu consacrata nel 1936 dalla 
pubblicazione sulla copertina di «Life» della foto 
della diga di Fort Peck. Iniziò così un’assidua col- 
laborazione con la prestigiosa rivista, dove pub- 
blicò 1 reportages più celebri: nel 1937, una me- 
morabile documentazione della povertà dei con- 
tadini in America Latina (realizzata con lo scritto- 
re e futuro marito E. Caldwell e confluita nel vo- 
lume Avete visto i loro volti), nel 1945, in qualità 
di prima fotografa accettata presso le forze arma- 
te, una cruda testimonianza della vita nei campi di 
sterminio (/ morti viventi di Buchenwald); dal 
1946 al 48 le immagini della lotta anticolonialista 
in India (celebre la fotografia Gandhi all'arco- 
laio); dal 1949 al 1953, le vicende della segregazio- 
ne razziale in Sudafrica e della guerra di Corea. 
Bouts Dirck (Haarlem 1415/20 - Lovanio 1475) 
pittore fiammingo. Attivo principalmente a Lo- 
vanio, dove giunse intorno al 1445 divenendo pit- 
tore ufficiale della città nel 1468, fu probabilmen- 
te allievo di R. Van der Weyden. Malgrado la sua 
evidente derivazione dalla scuola di quest'ultimo, 
abbandonò la vivace mobilità e l’acutezza del di- 
segno del maestro per una modellazione più mor- 
bida e un'impostazione fondamentalmente con- 
templativa. La sua opera principale, di sicura at- 
tribuzione, è il polittico dell'Ultima Cena (1464- 
67, Lovanio, chiesa di San Pietro), caratterizzato 
dal rigoroso impianto prospettico e dalla sottile 
restituzione ottica dei dettagli ambientali: fra le 
opere più importanti, il trittico delle Storie della 
Vergine (1445 ca, Madrid, Prado) e un altare del- 
la Passione (Granada, Cattedrale), spettanti en- 
trambi alla prima fase della sua attività: un altare 
con l'Adorazione dei Magi (Monaco di Baviera, 
Alte Pin.), detto la «Perla di Brabante», e due 
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pannelli con La giustizia di Ottone in (Bruxelles, 
Mus. Royaux des Beaux-Arts), posteriori al 1470). 
I suoi dipinti sono di disegno finissimo, di grande 
accuratezza prospettica e di un'estrema Precisio- 
ne di particolari, e hanno come caratteristica prin- 
cipale un tono di severa e tranquilla solennità. Un 
suo polittico, attualmente smembrato fra varie 
collezioni (il pannello centrale con la Croci fissio- 
1 è a Bruxelles, Mus. Royaux des Beaux-Arts), si 
trovava anticamente in Italia, probabilmente a 
Venezia. 

Bow manifattura inglese di porcellana tenera atti- 
va dal 1749. E nota per aver creato la prima «bo- 
ne China», una pasta fatta con cenere di ossa cal- 
cinate. La decorazione del vasellame era preva- 
lentemente a fiori «Kakiemon» o in blu sottover- 
nice. Fra le figurine più famose, realizzate con co- 
lori vivaci e modellato articolato, sono quelle del 
generale Wolfe e del marchese Granby (1759 ca). 
Nel 1776 la fabbrica chiuse i battenti e tutto il ma- 
teriale prodotto passò alle manifatture di Derby. 
Bozzetti Francesco, detto Cino (Lecce 1876 - 
Borgoratto Alessandrino, Alessandria, 1949) pit- 
tore e incisore italiano. | suoi dipinti, nei quali si 
avverte l'influenza di Fontanesi, di Fattori e dei 
divisionisti, hanno per tema principale la campa- 
gna alessandrina. Le acqueforti svolgono per lo 
più i temi dei dipinti, spesso perfezionandone la 
conduzione formale. 

bozzetto prova d'insieme, in piccole dimensioni e 
in esecuzione ancora approssimata, di un’opera di 
pittura, scultura o architettura; il termine viene ri- 
ferito anche alle arti decorative c applicate c alla 
grafica pubblicitaria. E sinonimo di + abbozzo. 
Braccesco Carlo (Liguria, notizie 1478-1501) 
pittore italiano. Secondo le fonti fu di origine mi- 
lanese e svolse interamente la sua attività in Ligu- 
ria (vetrate, 1482; affreschi, 1484; ancona in Santa 
Brigida a Genova, 1490; ante d'organo, 1497, nel 
Duomo di Genova). Le opere superstiti (a ecce- 
zione forse di duc frammenti con Quattro santi, 
Levanto, Parrocchiale, collegati a un documento 
del 1495) non corrispondono a quelle citate nelle 
carte d'archivio e gli sono state attribuite in base 
alle analogie stilistiche con la Madonna e santi 
(1478) del Santuario di Montegrazie (Imperia), 
sua unica opera firmata. In essa l'acutezza narra- 
tiva, compartimentata.nell'arcaica e preziosa 
struttura del polittico a più registri, rivela radici 
provenzali, borgognone e liamminghe, ugualmen- 
te riconoscibili in un affresco (Incoronazione del- 
la Vergine) di poco posteriore, nel convento di 
Santa Maria di Castello (Genova). In seguito l'ar- 
tista si orientò verso modelli lombardi, in partico- 
lare del Foppa e del Bergognone. Il termine l'ina- 
le della sua evoluzione, secondo R. Longhi, sa- 
rebbe costituito dal trittico con Annunciazione e 
santi (Parigi, Louvre), nel quale i preziosismi tec- 
nici (largo uso del fondo oro) e calligrafici, la so- 
brietà cromatica e degli clementi compositivi f'un- 
gono da supporto a una narrazione incisiva e na- 
turalistica. d'inconsucta intensità lirica. 

Bracci Pietro (Roma 1700-73) scultore italiano. 
Realizzò, a Roma, numerose e importanti opere 
pubbliche e private, fra cui la tomba di Benedetto 


xi in Santa Maria sopra Minerva ispirata al mo- 
numento funebre di Alessandro vi del Bernini; 
le statue del monumento di Maria Clementina So- 
bieski in San Pietro (1722): Nettuno e i tritoni per 
la Fontana di Trevi, terminati nel 1722; la tomba 
vaticana di Benedetto xiv. La sua scultura si rifà 
ai modi berniniani, stilizzandoli elegantemente se- 
condo una più epidermica fluidità pittorica e un 
moderato classicismo. 

Bracquemond Auguste-Joseph detto Félix (Pa- 
rigi 1833 - Sèvres 1914) pittore e incisore francese. 
Animatore del rinnovamento di gusto promosso 
dall'impressionismo, contribuì con organizzazio- 
ne di mostre e con scritti teorici alla dilfusione 
delle stampe giapponesi e alla ripresa di interesse 
per l'incisione. Le sue acqueforti sono improntate 
a una magistrale libertà grafica. Dal 1866 lavorò 
come decoratore di ceramiche d’arte per la ditta 
J.T. Deck. 

Brady Matthew B. (Warren County, New York, 
1823 - New York 1896) fotografo statunitense. 
Studiò pittura con W. Page e imparò il procedi- 
mento del dagherrotipo da S.F.B. Morse e J.W. 
Draper. Affermatosi come ritrattista, aprì studi a 
New York (1844) e Washington (1847). Nel 1850 
pubblicò Galleria di americani illustri, tra i quali 
figuravano i ritratti di W. Whitman, E.A. Poe, M. 
Twain. Nel 1853 adottò il procedimento dell’am- 
brotipo. Successivamente, a causa di gravi proble- 
mi di vista, chiamò a lavorare con sé altri l'otogra- 
fi. Dal 1861 al 1865 B. e il suo stall documentaro- 
no la guerra civile: del grandioso lavoro, i circa 
7000 negativi che rimangono non sono tutti attri- 
buibili direttamente a B.; in realtà sono da consi- 
derare opera di quella che fu, in sostanza, la prima 
agenzia fotografica. Dopo elezione di A. Lincoln 
(che ritrasse in una nota immagine del 1864), B. 
raccolse in una sorta di grande catalogo i soldati e 

i generali della guerra di Secessione. Tra i foto- 
grafi che lavorarono con lui: A. Gardner, T. O° 
Sullivan, J.F. Coonley, T.C. Roche, G.F. Cook. 
Braekeleer Henry Jan Augustin de (Anversa 
184()-88) pittore olandese. Figlio di Ferdinand de 
B. il Vecchio, si specializzò nella rappresentazione 
di ligure in interni dalla inconfondibile luce dorata 
(L'uomo seduto del Mus. di Anversa e La partita a 
carte del Mus. Royaux des Beaux-Arts di Bruxcl- 
les). Grazie alla meticolosa raffinatezza di esecu- 
zione, nei suoi dipinti gli oggetti assumono talvolta 
maggiore importanza dei personaggi, come se fos- 
sero dotati di una propria vita silenziosa. L'opera 
di B. condizionò la pittura di genere ad Anversa. 
Bragadin Donato (Venezia, notizie 1438-73) pit- 
tore italiano. Forse allievo di Gentile da Fabriano, 
lasciò poche opere firmate (/rittico dell'Umiltà, 
New York, Metropolitan Mus. Leone di san Mar- 
co tra i santi Geremia e Agostino, 1459, Venezia, 
Palazzo Ducale), di gusto alfine ad Antonio Viva- 
rini, che fanno di lui, sostanzialmente, un garbato 
cpigono del gusto tardogotico. 

Bragaglia Anton Giulio (Frosinone 189) - Roma 
1960) fotografo e regista italiano. Seguendo i prin- 
cipi del Manifesto tecnico della pittura futurista e 
rifacendosi alle ricerche cronofotografiche di E.J. 
Marey, elaborò con il fratello Arturo l'idea di una 
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fotografia futurista, la «fotodinamica», capace di 
rendere sinteticamente lo svolgimento temporale 
di un'azione, che presentò già nel 1911 e poi in 
mostre e conferenze all’inizio del 1913. Nel 1916 
fondò la casa di produzione cinematografica d'a- 
vanguardia Novissima-Film (Thats; Il perfido in- 
canto), nel 1918 aprì a Roma la Casa d'Arte Bra- 
gaglia, che s'inaugurò con una mostra di G. Balla 
e continuò la propria attività fino al 1943, presen- 
tando artisti futuristi e d'avanguardia. Nel 1922 
fondò il Teatro sperimentale degli Indipendenti 
che diresse fino al 1936, contribuendo - tra l’altro 
con l'eliminazione della tradizionale scena dipinta 
— al rinnovamento della scenotecnica italiana. 

Bramante Donato di Pascuccio di Antonio cletto 
(Monte Asdruvaldo, presso Fermignano, Pesaro, 
1444 - Roma 1514) architetto e pittore italiano. 
Le sue prime opere sono documentate in Lom- 
bardia, a Bergamo dove, nel 1477, alfrescava figu- 
re di Filosofi e prospettive architettoniche sulla 
facciata del Palazzo del Podestà, e a Milano dove, 
forse fin dal 1478, diresse i lavori per la ricostru- 
zione della chiesa di Santa Maria presso San Sati- 
ro: esse testimoniano che la formazione artistica 


di B. si svolse presso la coltissima e raffinata corte 
dei Montefeltro a Urbino, dove probabilmente fu 
anche attivo come pittore prospettico nella cer- 
chia di Piero della Francesca e con lavori di archi- 
tettura per il Palazzo Ducale. I fondamenti alber- 
tiani della sua cultura architettonica dovettero 
trovare conferma, prima del 1477, durante un sog- 
giorno a Mantova: qui l'artista fu certamente at- 
tratto anche dalle opere del Mantegna e, in parti- 
colare, dall’illusionismo prospettico della camera 
picta, come dimostrano, oltre agli affreschi berga- 
maschi, l’/ncisione Prevedari e gli Uomini d'arme 
di Casa Visconti-Panigarola (ora a Brera), esegui- 
ti a Milano intorno al 1487, ma soprattutto il com- 
plesso monumentale di Santa Maria presso San 
Satiro. Con esso B., raccogliendo l'eredità spiri- 
tuale dei due massimi architetti del Quattrocento, 
il Brunelleschi e l'Alberti, pose nello stesso tempo 
le premesse di un nuovo corso dell’architettura ri- 
nascimentale, creando una spettacolare «rappre- 
sentazione» di spazio nell’armonica fusione delle 
grandiose strutture reali e di quelle suggerite me- 
diante le possibilità illusionistiche della prospetti- 
va. Ingegnere ducale, apparatore di feste e di 
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Milano. 


Brera. 


I Cupola dell'abside di Santa Maria 
presso San Satiro (1482-86) a Milano, 


2 Abside e tamburo della chiesa di 
Santa Maria delle Grazie (1492-97) a 


3 /liempietto di San Pietro in 
Montorio (iniziato nel 151)2) a Roma. 
4 «Cristo dla colonie» (1490 ca): 
iempera stu tavola, cn 93x62. Milano, 
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spettacoli alla corte sforzesca, fu in continuo, fe- 
condissimo scambio di idee e di esperienze con 
Leonardo, al pari di lui fu impiegato nelle mag- 
giori imprese del ducato durante gli ultimi decen- 
ni del secolo: intervenendo con una relazione 
(Bramanti opinio super domicilium seu templium 
magnum) nelle discussioni sul tiburio del Duomo 
di Milano, progettando, sempre a Milano, la ca- 
nonica e i chiostri di Sant Ambrogio, partecipan- 
do ai progetti e ai lavori per il Duomo di Pavia e 
per ilcastello di Vigevano, dando vita, con l’idea- 
zione della grande piazza adiacente al castello 
stesso, a una delle più geniali sistemazioni urbani- 
stiche di tutto il rinascimento. Databile intorno al 
1490. è il Cristo alla colonna proveniente dall’ab- 
bazia di Chiaravalle (ora a Brera), l’unico dipinto 
su tavola attribuito al B.; del 1497 è il vasto e 
profondo arcone della facciata di Santa Maria di 
Abbiategrasso. Ma l'opera capitale degli ultimi 
anni del soggiorno milanese fu la ricostruzione 
della tribuna di Santa Maria delle Grazie che, nel- 
la dilatata e luminosa espansione delle potenti 
strutture centralizzate, riflette lo studio dei grandi 
monumenti paleocristiani e romanici di Lombar- 
dia, anticipando idee e soluzioni che giungeranno 
a maturazione nei progetti per la fabbrica di San 
Pietro. Abbandonata Milano alla caduta di Ludo- 
vico il Moro nel 1499, B. si recò a Roma, dove 
poté approfondire la conoscenza dell’architettura 
classica e dove nel 1500) iniziò i lavori per il chio- 
stro di Santa Maria della Pace, ancora strettamen- 
te collegato alle esperienze architettoniche del pe- 
riodo lombardo, mentre più diretto è il riferimen- 
to a una ideale classicità nel tempietto di San Pie- 
tro in Montorio, iniziato nel 1502 ma terminato 
solo verso la fine del primo decennio del Cinque- 
cento, ideato al centro di un vasto cortile con por- 
ticato a colonne che ne avrebbe echeggiato e am- 
plificato il ritmo circolare. L'elezione di Giulio nl 
al pontificato nell'ottobre del 1503 segnò l’inizio 
delle maggiori imprese dell'artista che, nel giro di 
pochi anni, nominato sovrintendente generale di 
tutte le costruzioni papali, progettò il collegamen- 
to dei Palazzi Vaticani con la Villa di Innocenzo 
vu mediante il cortile del Belvedere, articolato su 
tre livelli e culminante in una vasta esedra, e diede 
principio (18 aprile 1506) ai lavori per il nuovo 
San Pietro a pianta centrale: una croce greca in- 
scritta, dominata dalla immensa cupola. Né il cor- 
tile né il nuovo San Pietro furono portati a termi- 
ne da B. o secondo i suoi progetti, e ambedue su- 
birono radicali trasformazioni nel corso dei secoli, 
ma la genialità e la grandiosità delle soluzioni pro- 
poste dall'artista bastarono a dare impulso e 
orientamento nuovi all'architettura del rinasci- 
mento. Negli anni romani, dominati dalla grande 
impresa di San Pietro e dallo stimolante e fecon- 
do rapporto con il programma della «restauratio 
urbis» di Giulio u. B. tracciò, fra l’altro, i rettilinei 
della via Giulia e della via della Lungara, progettò 
il Palazzo dei Tribunali con la chiesa di San Biagio 
(1508 ca; quasi completamente distrutto), rimedi- 
tando i complessi delle terme e dei fori di età im- 
periale, e fornì con Palazzo Caprini (poi casa di 
Raffaello, 1510) ca; distrutto) un nuovo modello 
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alla tipologia della residenza urbana. Celebrato 
dai contemporanei come poeta, «cosmografo» e 
trattatista, ma soprattutto come «inventore e luce 
della buona e vera architettura» (Serlio), ammira- 
to per la «prestezza dell'invenzione» come per la 
scienza dei sistemi costruttivi, B. ebbe come eredi 
e continuatori alcuni dei maggiori artisti del tem- 
po, da Raffaello a Peruzzi, da A. da Sangallo il 
Giovane a J. Sansovino. 

Bramantino Bartolomeo Suardi detto (Milano 
1465 ca - 1530) pittore e architetto italiano. Pochi 
sono i dati certi della sua vita: tra questi il viaggio 
a Roma del 1508, che segna uno spartiacque nella 
sua carriera artistica. E noto soprattutto come pit- 
tore: meno facile giudicare la sua attività di archi- 
tetto sulla base dell'unica opera pervenutaci, per 
di più incompleta (Mausoleo Trivulzio a Milano, 
iniziato nel 1511-12), sebbene le fonti antiche atte- 
stino una lunga pratica anche in questo campo 
presso la Fabbrica del Duomo (1503 e 1519), sino 
alla patente di «architetto e pittore ducale» rila- 
sciatagli nel 1525 da Francesco il Sforza. La matu- 
razione di B. pittore si esplicò nella progressiva 
conquista di uno stile classico a partire dal lin- 
guaggio più disseccato e aspro degli esordi, desun- 
to dai modi «ferraresi» di B. Butinone che fu pro- 
babilmente suo maestro (dopo un periodo di ap- 
prendistato presso un orafo milanese). Ma sin dal- 
la prima opera nota (Madonna che allatta, 1485 
ca, Boston, Mus. of Fine Arts) il B. accentuò la 
monumentalità e sfruttò la costruzione prospetti- 
ca in funzione di un’accentuazione drammatica 
(Natività, Milano, Pin. Ambrosiana). Il gusto ar- 
chitettonico e illusionistico è accentuato dal rap- 
porto con Bramante (a Milano sino al 1499), di 
cui B., come indica il soprannome, fu stretto colla- 
boratore (Argo, Milano, Castello Sforzesco); da 
lui riprese, in chiave di forte patetismo, l’immagi- 
ne del Cristo alla colonna, nell'Uomo dei dolori 
(Madrid, Mus. Thyssen-Bornemisza). All’inizio 
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«Natività»: tempera su tavola, cm 86,5X85. Milano, 
Pinacoteca Ambrosiana. 
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del 1500), per effetto di un probabile viaggio nell’1- 
talia centrale, B. giunse a una piena maturità clas- 
sica ponendosi come il più aggiornato pittore allo- 
ra operante a Milano, con figurazioni contraddi- 
stinte da un'armoniosa volumetria e da una ferma 
centralità compositiva (Adorazione dei Magi, 
Londra, Nat. Gall.; cartoni per gli arazzi dei Mesi, 
ordinati da Giangiacomo Trivulzio, 1503-04 ca, 
Milano, Castello Sforzesco; Madonna, angeli e 
santi, Milano, Pin. Ambrosiana; Crocifissione, Mi- 
lano, Brera), ma anche da un tono di astratta fis- 
sità che trasforma i suoi personaggi in idoli distac- 
cati dalla realtà e i suoi sfondi in fondali archeolo- 
gici di aspetto surreale. La trasferta romana 
(1508) ebbe il duplice effetto di accentuare l’e- 
spansione delle forme e, al contempo, di volgere 
B. verso una pittura più fluida e sensibile alle va- 
riazioni della luce: Madonna col Bambino (Mila- 
no, Brera), Fuga in Egitto (Locarno, Santuario 
della Madonna del Sasso), Madonna e otto santi 
(Firenze, Gall. Palatina di Palazzo Pitti). Alla fine 
della sua carriera, dopo il 1525, dovrebbero porsi 
dipinti quali la Pietà (Milano, Castello Sforzesco) 
e le due tempere con Pietà e Pentecoste (Mezzana, 
Parrocchiale), dove l’astrazione perviene ai limiti 
estremi. Allo stile di B. guardarono con attenzio- 
ne i più giovani B. Luini e G. Ferrari. 

Brancusi Constantin (Pestisani Gorj 1876 - Parigi 
1957) scultore rumeno. Dopo studi di scultura al- 
lAccademia di Bucarest lavorò a Vienna e Mona- 
co (1899-1904) per trasferirsi poi a Parigi, dove 
frequentò gli studi di A. Mercié e di A. Rodin. 
L’opera // bacio (1908, Craiova, Muzeul de Artà, 
replicata più volte) segnò una svolta antinaturali- 
stica e antiromantica del suo lavoro, da allora 
orientato verso una stilizzazione delle forme in vo- 
lumi chiaramente ed essenzialmente conchiusi; su 
questa linea, mirando all’individuazione di un nu- 
cleo originario, ideale e concreto al tempo stesso, 
B. arrivò alla definizione di forme pure, imperso- 
nali, primordiali, ottenute attraverso una progres- 
siva e sistematica eliminazione di attributi acces- 
sori. Nel 1908 strinse amicizia con A. Modigliani, 
E. Satie e M. Duchamp; nel 1913 espose tre scul- 
ture alla mostra dell’Armory Show di New York. 
Dal 1914al 1918 creò una serie di sculture in legno 
che testimoniano il suo interesse per il primitivi- 
smo (I! figliol prodigo, 1914, Filadelfia, Mus. of 
Mod. Art; Strega, 1916, New York, Guggenheim 
Mus.: Cartattde, Chimera). Dopo la prima guerra 
mondiale accentuò nelle sue opere il gusto per l’a- 
strazione, alla ricerca della forma-tipo, della for- 
ma genitrice, «punto di incontro del principio e 
della line»; e guardò alla scultura egizia, cicladica, 
messicana, tutte interpretabili in chiave primitivi- 
sta, riassorbendo però tutte le suggestioni in una 
unità stilistica esemplare (Mademoiselle Pogany, 
1913-33, bronzo, diciassette versioni; // neonato, 
1915-20, bronzo, sette versioni: Uccello nello spa- 
zio, 1919-40), bronzo, ventidue versioni: // gallo, 
1924-49, legno, sei versioni: Colonna senza fine*, 
1937, che venne posta vicino al suo villaggio natio 
nei Carpazi, a Tîrgu Jiu). Nel 1926, 1928 e 1939 fu 
negli Stati Uniti; nel 1937 tornò in Romania, dove 
eseguì sculture per il giardino pubblico di Tîrgu 
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«Il bacio» (1912): 
scultura in pietre, 
h cm 23. Filadelfia, 
Museum of Art. 


Jiu, e fu in India, dove progettò un tempio della 
meditazione per il maragià di Indore. 

Brandani Federico (Urbino 1522/25 ca - 1575) 
scultore e stuccatore italiano. Allievo e collabora- 
tore di G. Genga, lavorò prevalentemente a Urbi- 
no, dove lasciò, tra l’altro, un Presepio nell'Orato- 
rio di San Giuseppe (1554 ca) e i rilievi della cap- 
pellina e di vari ambienti del Palazzo Ducale. Nel 
1551-53 aveva collaborato alla decorazione di al- 
cuni ambienti di Villa Giulia a Roma. Unì al ri- 
cordo degli ornati di genere raffaellesco motivi 
ispirati al manierismo emiliano, in particolare a L. 
Orsi e A. Begarelli (ancora più evidenti negli 
stucchi di Palazzo Baviera a Senigallia, 1560) ca). 
Brandi Cesare (Siena 1906 - Vignano, Siena, 
1988) critico e storico dell’arte italiano. Fondatore 
nel 1939 dell'Istituto centrale del restauro, che di- 
resse fino al 1960, e del suo «Bollettino» (dal 
1951), fu docente presso le università di Palermo 
(1961-67) e di Roma (1967-79). Ha dato impor- 
tanti sistemazioni critiche dell’arte del Trecento e 
del Quattrocento ( La pittura riminese del Trecen- 
to, 1935; Quattrocentisti senesi, 1949), numerose 
monografie su autori antichi (Giovanni di Paolo, 
1947; Duccio, 1951) e moderni (Morandi, 1942; 
Burri, 1963) e testi teorici di estetica (i Dialoghi 
sulla pittura, l'architettura, la scultura e la poesia, 
1947-57). 1 saggi Struttura e architettura (1967) e 
La prima architettura barocca (1970) propongono 
una interpretazione dell’architettura in chiave 
strutturalistica. Equilibrata e rigorosa la sua 7eo- 
ria del restauro (1963). 

Brandi Giacinto (Poli, Roma, 1621 - Roma 1691) 
pittore italiano. Attivo a Roma, fu per un anno 
nella bottega del Lanfranco, della cui lezione ri- 
sentì lungo l’intera carriera (tele per Santa Maria 
in via Lata) e al cui influsso si aggiunsero più tar- 
di elementi di derivazione guercinesca e da M. 
Preti (/ santi Quaranta Martiri, chiesa delle Stim- 
mate) fino all’accostamento alle soluzioni tardo- 
barocche del Gaulli (tele per Sant Andrea al Qui- 
rinale). Tra il 1673 e il 1684 sovrintese all'intera 
decorazione della chiesa di San Carlo al Corso. 
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1 «Bicchiere e violino» (1910-11): olio su tela, cm 51 X67. Praga, Norodni Galerie. 2 «Natura morta con “Le jour” (Il 
grande tavolo)» (1929): olio su tela, com 144x113, Washington, National Gallery of Art. 


Brandt Bill (Amburgo 1904 - Londra 1983) foto- 
grafo inglese di origine tedesca. Nel 1929 lavorò co- 
me assistente nello studio parigino di Man Ray, do- 
ve si accostò all'arte e al cinema surrealisti. L’im- 
missione sul mercato del nuovo apparecchio biotti- 
co Rolleiflex formato 6x6 (1928) e della lampada- 
flash (1930) fornì a B. due strumenti di lavoro rapi- 
di e facilmente trasportabili, le cui possibilità egli 
seppe sfruttare fino in fondo. Nel 1932 s’impegnò 
in una analisi visiva della vita sociale inglese, i cui 
risultati videro la luce nei volumi L'inglese a casa 
sua (1936) e Una notte a Londra (1938). In seguito 
B. si dedicò prevalentemente al ritratto e al nudo 
femminile, realizzati con obiettivi supergrandango- 
lari che trasformano il corpo della modella in un 
oggetto surreale. Gran parte della produzione di 
B., dal dopoguerra in poi, è raccolta in Prospettive 
sul nudo (1961) e in Ombra della luce (1966). 

Brangwyn Frank (Bruges 1867 - Ditchling, Sus- 
sex, 1956) pittore, designer e illustratore inglese. 
A Londra dal 1877, fu allievo di W. Morris; si af- 
fermò come illustratore di riviste («The Graphic», 
«The Idler») e libri (da Don Chisciotte a Le Mille e 
una notte). Abile incisore (acqueforti, litografie, 
xilografie, dedicate fra l’altro a città quali Venezia, 
Costantinopoli, Bruges e ricche di elementi deco- 
rativi e pittoreschi), diventò famoso all’inizio del 
secolo per i grandi dipinti d'impronta realista, co- 
me i cingue pannelli su temi industriali per la 
Biennale di Venezia del 1905 (Leeds, Gall. d'ar- 
te). Disegnò mobili, tappeti, tessuti, ceramiche, 
vetrate e gioielli di gusto art nouveau, raccolti in 
parte, insieme a incisioni, acquerelli, disegni e di- 
pinti, nel Brangwyn Mus. di Bruges. Durante la 
guerra fu Official War Artist. Nel 1925 gli vennero 
commissionate pitture murali per la Camera dei 
Lords di Londra, completate (ma rifiutate) nel 
1930 e infine collocate nella Guildhall di Swansea. 
Branzi Andrea (Firenze 1938) architetto e desi- 
gner italiano. Tra i fondatori del gruppo Archi- 
zoom (1966). è stato uno dei maggiori esponenti 
del «radical design», movimento di contestazione 
del razionalismo e della sua banalizzazione fun- 
zionalista. Le sue ricerche sul design primario 
hanno spostato l’attenzione dagli aspetti struttu- 
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rali degli oggetti alle loro qualità tattili e cromati- 
che («seating unit» Safari, 1968; divano Century 
per Memphis, 1982; sedia Animali domestici per 
Zanotta, 1985). Teorico del nuovo design italiano 
(Moderno, postmoderno, millenario, 1980); La ca- 
sa calda, 1984), è stato tra gli organizzatori della 
mostra Design italiano degli anni Cinquanta (Mi- 
lano, 1977) e tra i fondatori della Domus Aca- 
demy di Milano, scuola postuniversitaria di design. 
Tra i progetti architettonici, il recupero dell’isola- 
to di San Francesco ad Arezzo (1987) e il piano per 
un insediamento nella baia di Tokyo (1990). 

Braque Georges (Argenteuil 1882 - Parigi 1963) 
pittore francese. Al termine di un decennio tra- 
scorso a Le Havre, dove conobbe R. Dufy e A.-E.- 
sua attività artistica. I suoi primi quadri furono 
paesaggi impressionistici; seguì, dal 1904, una fase 
orientata verso il fauvisme, declinato tuttavia con 
un accento del tutto personale (L'imbarcadero del 
porto di l'Estaque, 1906, Parigi, Mus. Nat. d’Art 
Mod.). La scoperta di Cézanne (1907) spinse B. 
sulla via del cubismo, di cui divenne, con l’amico 
Picasso, il massimo esponente. Le nature morte 
furono il tema privilegiato sia del primo cubismo 
analitico, dal 1908 al 1911 (Violino e brocca, 1910, 
Basilea, Kunstmus.; / tavolinetto rotondo, 1911, 
Parigi, Mus. Nat. d'Art Mod.), sia del successivo 
cubismo sintetico, dal 1912 al 1914 (// tavolo del 
musicista, 1913, Basilea, Kunstmus.; Bicchiere e 
violino, 1913-14, Basilea, Kunstmus.; Bicchiere, 
bottiglia e pipa su un tavolo, 1914, Parigi, Mus. 
d’Art Mod. de la Ville). In questo periodo B. in- 
trodusse nella pittura alcune nuove tecniche, inte- 
se a sottolineare l'assoluta libertà dell'artista nel- 
l’uso dei mezzi espressivi e destinate, in prospetti- 
va, a svolgere un ruolo decisivo nei successivi svi- 
luppi dell'avanguardia figurativa: basti ricordare 
l'inserimento nel quadro di lettere dell'alfabeto e 
numeri, l’uso del papier collé e il ricorso al collage. 
Il cubismo rappresentò per B. una stagione di 
straordinaria ricchezza inventiva, ma non ne 
esaurì la ricerca espressiva e formale, che prose- 
guì senza sosta dopo la prima guerra mondiale. 
La tematica della sua pittura si arricchì di nuovi 
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soggetti; alle nature morte nella versione dei Gué- 
ridons (nature morte su tavolo rotondo) si ag- 
giunsero le serie dei Caminetti (1919-27) e delle 
Cane fore (donne portatrici di frutta; 1922) ispira- 
ta al mondo classico. Dopo il 1940) prevalsero 
nuovi motivi — gli interni d'ambiente interpretati 
in chiave allusiva, la profondità inquietante del 
mare, il volo degli uccelli come simbolo della con- 
quista dello spazio — che confluirono tutti nella se- 
rie degli Ateliers (1948-55) e degli Uccelli (1955- 
63). Accanto alla grandiosa produzione pittorica, 
risultati di rilievo furono raggiunti da B. anche nei 
campi della scultura, specie in bronzo (Cavallo e 
aratro, 1939-40), Testa di cavallo, 1941-42, entram- 
bi a Parigi, Mus. Nat. d’Art Mod.), e della grafica 
(Incisioni per la Teogonia di Esiodo; Manifesti). 
Sviluppatasi con straordinaria coerenza (nono- 
stante il succedersi di fasi e atteggiamenti netta- 
mente distinti) lungo l’arco di una carriera durata 
più di mezzo secolo e caratterizzata dalla serena, 
instancabile laboriosità di un grande artigiano, la 
pittura di B. ha avuto una parte fondamentale nel- 
la storia dell’arte contemporanea, contribuendo in 
misura decisiva a formulare la nuova problematica 
della rappresentazione dell'oggetto nello spazio e 
ad aprire la strada alla nascita dell’arte astratta. 
Braren Oluf + naif. 

Brass Italico (Gorizia 1870 - Venezia 1943) pitto- 
re italiano. Dal 1894, dopo viaggi di studio a Mo- 
naco e a Parigi (dove studiò rispettivamente con 
Raupp e Bouguereau), visse e lavorò a Venezia. 
Ritrasse, in un gusto minutamente verista di deri- 
vazione ancora ottocentesca, ma con vivacità ed 
eleganza, i multiformi aspetti della vita di Venezia 
(El ponte del Redentor, Venezia, Gall. Internazio- 
nale d'Arte Mod. Ca’ Pesaro). 

Brassai pseudonimo di Gyula Halàsz (Brasso, 
1899 - Parigi 1984) fotografo ungherese. Cominciò 
l’attività nel 1923 a Parigi, dove era giunto dopo 
avere compiuto studi artistici a Budapest. Negli an- 
ni Trenta realizzò una significativa serie di iImmagi- 
ni di vita parigina, parzialmente pubblicate in Pari 
gi notturna (1932) e Piaceri di Parigi (1933). Legato 
al gruppo dei surrealisti, affiancò alla fotografia il 
disegno e la scultura. Tra gli altri libri fotografici: 
Le sculture di Picasso (1948), Brassat: Camera a 
Paris (1949), Formes (1951), Brassai: L’occhio di 
Parigi (1952), Graffiti (1960). 

Bratby John + Kitchen Sink School. 

brattea ciascuna delle foglie di metallo prezioso 
con cui gli antichi solevano rivestire statue di le- 
gno o altri oggetti specialmente a scopo sacrale. 
Brauner Victor (Piatra Neamtz, Moldavia, 190)3 - 
Parigi 1966) pittore e scultore rumeno. A Parigi 
dal 1930, fu introdotto da Y. Tanguy nei circoli sur- 
realisti, dove risentì l’influsso di de Chirico e di M. 
Ernst. Di questi anni sono le tele divise a riquadri 
su temi legati all'idea di metamorfosi, nelle quali è 
evidente anche l'influsso di Klee: La morfologia 
dell'uomo (1934, New York, coll. priv.). Negli anni 
Quaranta si dedicò all'assemblaggio e alla scultura 
(Tavola-lupo, 1, 1939-47, Parigi, Mus. Nat. d'Art 
Modl.: C'onglomeros, 1944, Parigi, Mus. d’Art Mod. 
de la Ville) e sperimentò nuove tecniche, dall’en- 
causto, spesso graffito, largamente usato in segui- 


to, alla cera su legno ( Talismano, 1943, New York, 
Mus. of Mod. Art). L’iconografia delle sue ultime 
opere assume caratteri esoterici, con rilerimento 
ai tarocchi, ai geroglifici egizi, ai codici messicani 
(Preludio alla civilizzazione, encausto, 1954, Città 
del Messico, Coll. Gelman). 

Brea Ludovico (Nizza 1450) ca - Genova 1523 ca) 
pittore italiano. La prima opera nota, datata 1475, 
è il trittico con la Pietà della chiesa di Cimiez (Niz- 
za), in cui risultano già evidenti i caratteri tipici 
della sua cultura: influssi fiamminghi si mescolano 
ad apporti provenzali e catalani, ma con una più 
intensa impronta ligure-piemontese-lombarda, 
ancora più sensibile nelle opere successive ( Croci- 
fissione e San Pietro, 1481, Genova, Palazzo Bian- 
co). In stretto rapporto con l’ambiente genovese 
dopo il 1483, eseguì numerosi polittici per una 
clientela di gusti tradizionali, amante delle minu- 
ziose descrizioni e dei colori preziosi (chiese di 
Lucéram, presso Nizza, e di San Domenico a Tag- 
gia). Nel 1490 collaborò con V. Foppa nella gran- 
de pala per la Cattedrale di Savona, commissio- 
nata al maestro lombardo nel 1485, eseguendo gli 
scomparti con San Giovanni Battista, i Santi Am- 
brogio e Agostino, e i Santi Luca e Marco: i frutti 
di tale collaborazione sono evidenti nella maggio- 
re monumentalità e nella volumetria delle figure 
delle opere più tarde (Polittico di san Nicola, 
1500, nella cattedrale di Monaco: /ncoronazione 
della Vergine, 1513, in Santa Maria di Castello a 
Genova; Crocifissione, 1512, nella chiesa di Ci- 
miez). Stilisticamente vicini gli sono il fratello AN- 
TONIO (Nizza, ? - ?, 1527) e il figlio di quest’ultimo, 
FRANCESCO (prima metà del sec. xvI). 

Breccia Alberto (Montevideo 1919 - Buenos Ai- 
res 1993) disegnatore argentino. Vissuto a Bue- 
nos Aires, innovò il fumetto con il suo approccio 
sperimentale alle tecniche della narrazione dise- 
gnata. I primi importanti lavori (Mort Cinder, L'e- 
ternauta), pubblicati nella seconda metà degli an- 
ni Sessanta, si avvalevano di una tecnica chiaro- 
scurale simile a quella che avrebbe sviluppato l’i- 
taliano D. Battaglia. In seguito, in particolare nel- 
la riduzione a fumetti dei racconti di E.A. Poe e di 
H. Lovecraft, sperimentò le tecniche più dispara- 
te, dal collage all’acquerello, per tornare alle to- 
nalità di grigio con le chine diluite di Perramus 
(1985). Insegnò alla Escuela Panamericana del 
Fumetto, dove si formò, tra gli altri, J. Mufioz. 
Breccia Annibale Evaristo (Offagna, Ancona, 
1876 - Roma 1967) egittologo italiano. Direttore del 
Museo Greco-Romano di Alessandria (1903-32), 
poi professore all’Università di Pisa, dedicò gran 
parte delle sue ricerche e dei suoi scritti all’Egitto 
greco-romano. Oltre ad alcuni volumi del Catalogo 
generale delle antichità egiziane del Museo d’Ales- 
sandria, sì ricordano: Alexandrea ad Aegyptum 
(1914), Theadelphia: Rovine e monumenti di Cano- 
po (1930), Terrecotte figurate greche e greco-egizie 
del Museo Greco-Romano di Alessandria (1930-34) 
e libri di piacevole divulgazione come Faraoni sen- 
za pace (1939) ed Egitto greco e romano (1957). 
Brecht George + Fluxus. 

Breddo Gastone (Padova 1915 - Calenzano. Fi- 
renze, 1991) pittore italiano. Influenzato dalle 
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poetiche astratto-concrete del secondo dopoguer- 
ra, negli anni Cinquanta ha sviluppato, su un im- 
pianto postcubista, una pittura collocabile in area 
informale, basata su una sorta di intimismo cro- 
matico derivato dal tonalismo morandiano. 
Breenbergh Bartholomeus (Deventer 1598 
Amsterdam 1657) pittore olandese. Insieme a C. 
Poelenburgh, fu l'inventore del «paesaggio italia- 
nizzante». Formatosi nell'ambiente dei Pynas e di 
P. Lastman, soggiornò a Romatra il 1628 e il 1630 
entrando in contatto con P. Brill, F. Napoletano e 
G. Wals e, più tardi, con l'opera di C. Lorrain, il 
cui influsso si avverte soprattutto nei disegni. 
Bregno Andrea (Osteno, Como, 1418 - Roma 
1503) scultore e architetto italiano. Fu assai presto 
attivo a Roma, dove rappresentò, con L. Capponi 
e G. Dalmata, le correnti della scultura settentrio- 
dle Nell’altare per Rodrigo Borgia (1473) e nel 
sepolcro del cardinale Cristoforo della Rovere 
(1478, Santa Maria del Popolo), in collaborazione 
con Mino da Fiesole; nei monumenti del cardina- 
le Coca (Santa Maria sopra Minerva), di Pietro 
Riario (Santi Apostoli) e nelle opere eseguite in 
Vaticano per incarico di Sisto rv (balaustrata e 
cantoria della Cappella Sistina), si espresse nei 
modi del classicismo toscano assimilato tramite 
Mino da Fiesole, con cui collaborò attenuando il 
gusto per l’ornamentazione più elaborata di tipo 
lombardo. Chiamato a Siena tra il 1481 e il 1485, 
eseguì per il Duomo l’altare Piccolomini, esem- 
plato su quello Borgia a Roma. 
Bregno Antonio (Righeggio, Como, attivo dal 
1425 al 1457) scultore italiano. Lavorò a Venezia 
con M. Raverti alla Ca d'Oro (1425) e poi a Palaz- 
zo Ducale con i Bon (Porta della Carta) e con A. 
Rizzo (Arco Foscari); il suo capolavoro è la Tomba 
Foscari in Santa Maria dei Frari (1457 ca), che, ac- 
canto a elementi goticheggianti e lombardi, acco- 
glie anche spunti classicheggianti, mutuati da Rizzo. 
Bresdin Rodolphe (Montrelais, Maine-et-Loire, 
1822 - Sèvres 1885) disegnatore, acquafortista e li- 
tografo francese. Incisore originale, creò immagini 
misteriose e ambigue, evocatrici di un mondo eso- 
tico popolato di animali e paesaggi irreali e im- 
prontate a un romanticismo tra visionario e simbo- 
lista (La bagnante e Il buon samaritano, ritenuto il 
suo capolavoro, entrambi del 1861). Le opere della 
maturità sono caratterizzate da un’ossessiva profu- 
sione di dettagli e da un senso panico della natura. 
In vita fu noto solo a una ristretta cerchia di amici 
(tra i suoi estimatori vi fu anche Baudelaire); la sua 
notorietà postuma si deve in particolare a O. Re- 
don. che fu suo allievo a Bordeaux nel 1865. 
Breton André (Tinchebray 1896 - Parigi 1966) 
scrittore francese. Abbandonata la professione di 
medico, si unì al gruppo dada (1916) diventando il 
principale animatore delle riviste d'avanguardia 
«Littérature» (1919.1 serie; 1922, n serie); «La Ré- 
volution Surréaliste» (1924); «Le Surréalisme au 
service de la Révolution» (1930); «VVV» (1942). 
Nel 1924 pubblicò il Maufesto del surrealismo, pri- 
ma formulazione teorica di quel movimento, poi 
approfondita nel Secondo manifesto del surreali 
smo (1930) e in Posizione politica del surrealismo 
(1935). Nel testo Campi magnetici (pubblicato con 


C. Soupault nel 1919 in «Littérature») applicò i 
suoi interessi psicoanalitici (nel 1921 avrebbe in- 
contrato Freud a Vienna) alla scrittura automati- 
ca, anticipando una delle componenti fondamen- 
tali del surrealismo pittorico (disegni di A. Masson 
del 1923-24 e successivi dipinti). A_partire da // 
surrealismo e la pittura (1928), B. lasciò saggi e ri- 
flessioni sul «mito» da lui stesso creato e organizzò 
una serie di «storiche» mostre: dalla fondativa La 
pittura surrealista, Parigi 1925, alle esposizioni in- 
ternazionali di Londra (1936), Parigi (1938), Città 
del Messico (1940) e nuovamente Parigi (1947). A 
Città del Messico, in contatto con L. Trotzky, ave- 
va firmato con D. Rivera il manifesto, che si oppo- 
neva al realismo socialista di matrice stalinista, Per 
un'arte rivoluzionaria indipendente (1938), il cui 
contenuto è sintetizzabile nello slogan «Indipen- 
denza dell'arte per la rivoluzione — Rivoluzione 
per la liberazione definitiva dell’arte». 
Brett John (Bletchingley, Surrey, 1831 - Putney, 
Londra, 1902) pittore inglese. Ammiratore di J. 
Ruskin, di cui fu amico, fu influenzato dai preraf- 
faelliti, pur rimanendo in una posizione margina- 
le rispetto al movimento. I suoi paesaggi, di gelida 
e fantastica precisione, rivelano i suoi interessi 
scientifici nella minuziosa descrizione di dettagli 
geologici (// ghiacciaio di Rosenlani, 1856, Lon- 
dra, Tate Gall.) o botanici (La Val d'Aosta, 1858, 
coll. priv.). Dopo il 1870 abbandonò la maniera 
preraffaellita e dipinse marine della costa del sud 
d'Inghilterra in uno stile luminoso c sintetico. 
BreuJérg il Vecchio (Augusta 1475 ca - 1537) pit- 
tore tedesco. La sua formazione si svolse in con- 
tatto con H. Holbein il Vecchio e H. DUTERNIAIT 
Tra 11 1500 e il 1502 viaggiò in Austria, e a Vienna, 
dove allora soggiornava, poté conoscere L. Cra- 
nach; si è ipotizzato anche un suo soggiorno in 
Italia. Oltre a dipinti con inserti paesistici assai 
elaborati (tavole con episodi dell'Infanzia e Pas- 
stone di Cristo, 1502 ca, Melk, Stiftmus.), eseguì 
disegni per vetrate e per xilografie. In quest'ulti- 
mo campo la sua attività fu proseguita dal figlio 
Jérg B. il Giovane. 
Breuer Marcel (Pécs, Ungheria, 1902 - New York 
1981) designer e architetto tedesco. Di origine un- 
gherese, sì iscrisse a diciotto anni alla scuola del 
Bauhaus della quale, quattro anni dopo, divenne 
uno dei principali collaboratori. Direttore della se- 
zione mobili, indirizzò la ricerca verso la progetta- 
zione di pezzi d'arredamento da prodursi indu- 
strialmente, affrontando con metodologia rigorosa 
i relativi problemi tecnologici e stilistici. Di questi 
anni (1925-28) è la serie in tubolare metallico (pol- 
trona Vasilij dedicata a V. Kandinskij, sedia a for- 
ma di S, tavoli, divani) che resterà insuperata nella 
storia del disegno industriale. Nel 1928, lasciato il 
Bauhaus, si trasferì a Berlino; nel 1933, con l'avven- 
to del nazismo, si stabilì a Londra. In questo perio- 
do, pur proseguendo le sue ricerche nel campo del 
design, avviò studi sulle tipologie edilizie e urbani- 
stiche sperimentando, in collaborazione con F.R.S. 
York, quelle planimetrie a doppio Y che avranno 
in seguito larghissima applicazione. Nel 1937, chia- 
mato a insegnare alla Harvard University, sì trasferì 
negli Stati Uniti dove la sua attività, condotta fino al 
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1941 in collaborazione con W. Gropius, si orientò 
verso l’architettura, dapprima con ville e case d’abi- 
tazione, poi con progettazioni più complesse (pa- 
lazzo dell'Unesco a Parigi, in collaborazione con B. 
Zehrfuss e P.L. Nervi, 1953-57; Saint John Abbey, 
1953, Collegeville, Minnesota; ambasciata degli 
Stati Uniti, 1960, L'Aia; centro di ricerche iBM, 
1960-62, La Gaude). Il rigore formale, cheera stata 
la qualità più tipica del disegno di B., si indebolisce 
a contatto con la «società opulenta» americana, 
perdendo in parte la sua carica etica e il suo signifi- 
cato metodologico. Alla chiarezza dell'impianto e 
all’elevata qualità costruttiva corrispondono così 
soluzioni formali empiriche, che contribuiranno al- 
la involuzione del + Movimento moderno. 
Breveglieri Cesare (Milano 1902-48) pittore ita- 
liano. Autodidatta, si recò nel 1930) a Parigi, dove 
guardò alla lezione di Rousseau e di Utrillo e aprì 
la sua pittura, anche in sintonia con la componen- 
te «candida» dell'ambiente artistico milanese, a 
una programmaticamente ingenua restituzione 
del paesaggio e alla narrazione di storie umili, ca- 
ratterizzate da un incantato primitivismo e da una 
vena ironico-lirica (Nevicata in via Giambologna, 
1933, Milano, Civ. Mus. d'Arte Cont.). 
Briasside + Bryaxis. 

Briati Giuseppe Lorenzo (Murano, Venezia, 1686 
- Venezia 1772) maestro vetrario italiano. Figura 
di primo piano nella vetreria veneziana del Sette- 
cento, fece fronte alla concorrenza del cristallo di 
Boemia con l’introduzione di un nuovo tipo di ve- 
tro uso cristallo e di nuove tecniche decorative. 
La sua produzione comprende vetri a filograno, 
cornici, trionfi o dessert per centri tavola e lampa- 
dari. Quest'ultimo genere, grazie alle sue innova- 
zioni, divenne incontrastata specialità veneziana. 
Briganti Giuliano (Roma 1918 -92) storico e criti- 
co d’arte italiano. Formatosi con P. Tosca e R. 
Longhi, insegnò nelle università di Siena e di Ro- 
ma. Attribuzionista di talento e conoscitore, si è 
occupato principalmente di arte emiliana e roma- 
na (I! manierismo e Pellegrino Tibaldi, 1945; La 
maniera italiana, 1961; Pietro da Cortona o della 
pittura barocca, 1962; Gaspar Van Wittel e l'origine 
della veduta settecentesca, 1966; I bamboccianti, 
1983; Il viaggiatore disincantato. Brevi saggi in due 
secoli d’arte moderna, 1991), senza però trascurare 
l’arte moderna e contemporanea anche come cu- 
ratore di mostre e cataloghi e con interventi critici 
su riviste specializzate e sulla stampa quotidiana. 
Briglia Giovanni Francesco (Roma 1737/39 - m. 
prima del 1794) pittore italiano. Fu allievo di F. 
Mancini e lavorò a Firenze in uno stile fortemen- 
te accademico, firmando le sue opere con la sigla 
G.F.B. Agli Uffizi è conservato il suo autoritratto. 
Nell’esiguo catalogo delle sue opere hanno spicco 
le lucide Nature morte di gusto fiammingo della 
Spark Coll. di New York. 

Brigo, Pittore di + Brygos, Pittore di. 

Bril © Brill, Matthijs (Anversa o Breda 1547/50) - 
Roma 1583) pittore fiammingo. A Roma, almeno 
dal 1581, prese parte alla decorazione a fresco di 
edil'ici costruiti sotto il pontificato di Gregorio x11, 
talora in collaborazione con A. Tempesta. In par- 
ticolare, affrescò due sale di Palazzo Orsini a 


Monterotondo (1581) e dipinse nella Torre dei 
Venti in Vaticano, con la collaborazione del fra- 
tello Paul, affascinanti vedute romane e paesaggi 
di fantasia (1583). Fu inoltre autore di disegni con 
vedute di monumenti antichi (Parigi, Louvre; 
Vienna, Acc. Albertina), che esercitarono un lar- 
go influsso sugli artisti attivi a Roma alla fine del 
sec. XVI e al principio del xvII. 

Bril o Brill, Paul (Anversa o Breda, 1553/54 - Ro- 
ma 1626) pittore fiammingo. Nel 1574 un lungo 
viaggio lo condusse, attraverso la Francia, fino a 
Roma, dove inizialmente collaborò con il fratello 
Matthijs alla decorazione della Torre dei Venti in 
Vaticano, proseguendone quindi l’opera con af- 
freschi raffiguranti paesaggi in palazzi e chiese ro- 
mane (Casino Rospigliosi; Gall. Clementina, Sca- 
la santa e Biblioteca in Vaticano; Santa Maria 
Maggiore). Di grande interesse sono anche i suoi 
dipinti e disegni con paesaggi, «costruiti» median- 
te l'accostamento di elementi fantastici e di parti- 
colari studiati dal vero entro piani cromatici ben 
differenziati che scalano dal verde al bruno all’az- 
zurro degli sfondi (Milano, Pin. Ambrosiana; Co- 
lonia, Wallraf-Richartz Mus.; Monaco, Alte Pin.). 
Le sue opere più tarde (Porto con velieri, 1610) ca, 
Roma, Gall. Borghese; Tobia con l'angelo, Dre- 
sda, Gemiildegal.; Paesaggio pastorale, San Pie- 
troburgo, Ermitage) rivelano l’influsso di A. El- 
sheimer e di Annibale Carracci: sono paesaggi 
classici, immersi in un'atmosfera di serenità che 
nasce soprattutto dal sapiente gioco delle luci. 
Brindisi Remo (Roma 1918 - Lido di Spina, Ferra- 
ra, 1996) pittore italiano. Formatosi alla Scuola 
d’arte di Urbino, operò prevalentemente a Milano. 
Rimase legato, nelle opere giovanili, a un impianto 
descrittivo; su questa matrice ancora realistica in- 
nestò poi cadenze espressioniste, dando vita a un 
suo linguaggio neofigurativo. Ha lavorato spesso 
per cicli — come nel caso della Storia del fascismo 
(1957-62)-e serie di opere (le Venezie, gli Opposi- 
tori, i Pastorelli); ha realizzato importanti scenogra- 
fie per l'Arena di Verona. Presidente della xv 
Triennale di Milano (1973), fondò il Mus. d’Arte 
Mod. di Lido di Spina. 

Brinkman Johannes Andreas (Rotterdam 1902- 
49) architetto olandese. Socio di L.C. Van der 
Vlugt, poi di J.H. Van den Broek, fu uno dei princi- 
pali esponenti della Scuola di Rotterdam, raggrup- 
pante gli architetti razionalisti olandesi che si riface- 
vano alla lezione di De Stijl contrapponendosi al re- 
cupero delle forme tradizionali proposto dalla 
Scuola di Amsterdam. Espressione di questa svolta 
dell’architettura olandese sono alcune delle miglio- 
ri realizzazioni di B., come la fabbrica Van Nelle a 
Rotterdam (1928-30) e il Bergpolder (1933-35), uno 
dei primi edifici a struttura metallica su pilotis. 
Briosco Andrea, detto il Riccio (Padova 1470) ca 
- 1532) scultore italiano. Educatosi col Bellano. si 
specializzò ben presto nella fusione in bronzo. 
realizzando sia opere di grande formato (rilievi di 
David e di Giuditta, 1507. Padova. Basilica del 
Santo, presbiterio; Storie della Croce, 1511 ca. Ve- 
nezia, Mus. Correr; Candelabro pasquale, 1506- 
15, Padova, Basilica del Santo. ritenuto il suo ca- 
polavoro) sia un gran numero di bronzetti di sog- 
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getto classico (satiri, satiresse, figure mostruose in 
forma di lucerne e calamai) ora conservati nei 
maggiori musei del mondo. Del periodo maturo 
sono anche alcune opere monumentali, in marmo 
con rilievi in bronzo, come la tomba Trombetta 
nella Basilica del Santo, e il monumento Della 
Torre già inSan Fermo a Verona e ora al Louvre 
(1516-21). Informato sulla nuova cultura classi- 
cheggiante veneta, legato alla cerchia degli uma- 
nisti padovani che lo avevano in gran stima, B. è, 
col Bellano, il migliore bronzista veneto prima del 
Vittoria: il suo classicismo, di origine donatelliana 
e mantegnesca, si avviva nelle opere giovanili di 
una originale carica espressiva e di un vivace na- 
turalismo, non privo di complessi significati sim- 
bolici, mentre nella maturità si placa in una solen- 
ne rievocazione dell’arte romana. 

Briosco Benedetto (Briosco?, 1460) ca - Milano, 
prima del 1526) scultore italiano. Si formò verosi- 
milmente nel cantiere del Duomo di Milano e col- 
laborò in seguito con l'’Amadeo alla facciata della 
Certosa (1477). Fra le sue prime opere figura il 
Monumento sepolcrale di Giovanni e Vitaliano 
Borromeo, oggi all'Isola Bella; al 1489 risale la la- 
stra tombale di Ambrogio Grifi, in San Pietro in 
Gessate a Milano. Lavorò successivamente per il 
Duomo di Milano (Sant'Agnese, 1491, Mus. del 
Duomo), poi con Gian Cristoforo Romano al 
mausoleo di Gian Galeazzo Visconti nella Certo- 
sa di Pavia (1494-97), eseguendone alcune parti. 
Dal 1499 succedette all’Amadeo come capoma- 
stro della Certosa, e a lui si devono le sculture del 
portale della facciata, forse su uno schema del 
Romano. Operò anche a Cremona (Arca dei san- 
ti Marcellino e Pietro, 1506, nella cripta del Duo- 
mo) e a Saluzzo, dove scolpì in San Giovanni la 
tomba del marchese Ludovico ii, morto nel 1508. 
B. è tra i migliori seguaci dell’Amadeo, al cui stile 
conferisce, forse per i contatti con il Romano, un 
andamento più largo e classicheggiante. 

Brizio Anna Maria (Sale, Alessandria, 1902 - Ra- 
pallo, Genova, 1982) storica dell’arte italiana. Al- 
lieva di A. e L. Venturi, insegnò dal 1932 all’Uni- 
versità di Torino (sospesa dall'incarico nel 1939 
dal governo fascista per motivi politici, fu reinte- 
grata nel 1946) e diresse la Gall. Sabauda. Redat- 
trice della rivista di Venturi «L'Arte» e autrice di 
importanti studi sulla pittura piemontese (La pit- 
tura in Piemonte dall'età romanica al Cinquecento, 
1942), si è anche occupata di arte moderna e con- 
temporanea (Otrtocento-Novecento, 1939 e 1902); 
oltre a studi sui manoscritti di Leonardo, ha la- 
sciato fondamentali contributi su Raffaello, Ve- 
ronese e sulla cultura figurativa lombarda al tem- 
po dei Borromeo e in età neoclassica. Dal 1957 al 
‘77 insegnò Storia dell’arte all’Università di Milano. 
Brjullov Karl Pavlovié (San Pietroburgo 1799 - 
Manziana, Roma, 1852) pittore russo, nato da una 
famiglia di origine francese. Studiò all'Accademia 
di San Pietroburgo (1809-21). Dal 1822 al 1835 ri- 
siedette in Italia. Giunto a Roma nel 1823, nel 1824 
e nel 1827 visitò Napoli e Pompei, realizzando su 
commissione L'ultimo giorno di Pompei (San Pie- 
troburgo, Mus. Russo), opera monumentale che 
gli diede notorietà internazionale. A Bologna nel 


1834 dipinse il Ritratto della cantante Giuditta Pasta 
come Anna Bolena (Milano, Mus. Teatrale alla 
Scala). Nel 1835 espose a Brera La morte di Ines de 
Castro (San Pietroburgo, Mus. Russo), ispirato a 
un’opera teatrale. Rientrato nello stesso anno a 
San Pietroburgo, vi divenne professore all’ Acca- 
demia. Tornò a Roma nel 1850) per motivi di salu- 
te e si stabilì presso la famiglia Tittoni, dei cui 
membri eseguì i ritratti. Pittore di storia e di gene- 
re e incisivo ritrattista, seppe coniugare il severo 
classicismo accademico con una spontaneità ro- 
mantica e una nuova sensibilità coloristica. 
Brodskij isaak Izraileviè (Sofievka, Ucraina, 1884 
- Leningrado 1939) pittore russo. Allievo di I. Re- 
pin, fece parte del gruppo degli Ambulanti e di Mir 
Iskusstva. Durante i moti rivoluzionari del 1905-07, 
si alfermò come caricaturista politico. In seguito, 
dalla prima maniera, caratterizzata da accenti sim- 
bolisti, passò a quel realismo neoottocentesco, mi- 
nuziosamente descrittivo, di grande fortuna nell’U- 
nione Sovietica degli anni Venti e Trenta. Rettore 
dell’Accademia di Leningrado ed esponente di 
spicco dell’ufficialità artistica staliniana, si specia- 
lizzò nella celebrazione canonica degli eroi della ri- 
voluzione d'ottobre; famoso il suo Lenin a 
Smol'’nyj (1930, presente in varie versioni nei prin- 
cipali musei russi, tra cui Mosca, Gall. Tretjakov). 
Broederlam Melchior (Ypres, notizie 1381-1410) 
pittore e miniatore fiammingo. Attivo in Fiandra e 
in Borgogna, dove fu al servizio di Filippo l'Ardito, 
dipinse su sua commissione le ante dell’ancona 
della Certosa di Champmol, presso Digione, scol- 
pita da J. de Baerze (1394-99, oggi al Mus. des 
Beaux-Arts di Digione: a sinistra Annunciazione e 
Visitazione, a destra Presentazione al tempio e Fu- 
ga in Egitto). Immediatezza narrativa, gusto per il 
dettaglio e approfondita attenzione alla costruzio- 
ne dello spazio caratterizzano la sua opera: essa 
rappresenta la più significativa testimonianza della 
pittura fiamminga prima di J. Van Eyck, in cui so- 
no ancora vive influenze senesi mediate dalla 
Scuola di Avignone. 

Broek Johannes Hendrik van den + Van den 
Broek, Johannes Hendrik. 

Broggini Luigi (Cittiglio, Varese, 1908 - Milano 
1983) scultore italiano. Allievo di A. Wildt all Ac- 
cademia di Brera, fu influenzato da E. Degas ed 
E. De Fiori (visti a Parigi) e dall’impressionismo 
lombardo di G. Grandi e M. Rosso. l caratteri an- 
ticlassici della sua scultura lo avvicinarono al 
gruppo di + Corrente, con cui espose a Milano 
nella seconda mostra del 1939 (Nudo femminile, 
1939, Milano, Gall. d'Arte Mod.). Nel dopoguer- 
ra è rimasto fedele a una plastica aderente alla 
realtà e lontana da ogni sperimentalismo. 
Broglio Mario (Piacenza 1891 - San Michele di 
Moriano, Lucca, 1948) pittore italiano. Formatosi 
all'Accademia di Roma, nel clima delle locali Se- 
cessioni, gravitò nei tardi anni Dieci intorno alla 
galleria d'avanguardia di A.G. Bragaglia e fu poi 
fondatore con R. Melli della rivista «Valori Plasti- 
ci» (Roma, 1918-21), diventando il principale or- 
ganizzatore delle attività degli artisti riunitisi at- 
torno al periodico, che propugnava l'integrazione 
fra tradizione e ricerca, nella prospettiva di un 
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1 «Allegoria del trionfo di Venere» (1543 ca): olio su tavola, cm 146x116. Londra, National Gallery. 2 «Ritratto di 
Ugolino Martelli» (1535-38 ca): olio su tavola, cm 10)2 x85. Bertino, Staatliche Muscen. 


classicismo moderno. La sua pur significativa atti- 
vità di pittore (La rusticana, La sorgente, 1934, en- 
trambi a Roma, Gall. Naz. d'Arte Mod.) appare 
secondaria rispetto a quella di promotore cultura- 
le: dall’organizzazione della mostra di Valori Pla- 
stici a Berlino, Hannover e Dresda (1921), fonda- 
mentale per la diffusione in Germania della nuo- 
va maniera italiana, alla direzione per la Hoepli 
della collana Valori Plastici (1936-50). 

Broglio (Walterowna zur Muehlen) Edita 
(Smiltene, Lettonia, 1886 - Roma 1977) pittrice 
italiana. A Parigi nei primi anni del secolo, fre- 
quentò poi a Kénigsberg l'Accademia; nel 1910 si 
trasferì a Roma, dove partecipò alle mostre della 
—+ Secessione (1913 e 1914). Questa prima fase 
del suo lavoro mostra caratteri fauves ed espres- 
sionisti (Ascensione, 1913, Roma, Gall. Arco Far- 
nese) che nel primo dopoguerra, attraverso l’e- 
sperienza di + Valori Plastici, si sarebbero svolti 
verso il recupero di un rigore «antico». Nella sua 
pittura, tuttavia, non venne mai meno un anda- 
mento tipicamente narrativo, favolistico, magico. 
broletto termine originariamente usato per indi- 
care il Palazzo dei Consoli di Milano, costruito sul 
luogo di un antico broletto (dal latino brolin, or- 
to, giardino); in Lombardia ha poi indicato il pa- 
lazzo comunale ed è stato anche identificato con 
l'’4+ arengario. 

Brongniart Alexandre Théodore (Parigi 1739- 
1813) architetto francese. Allievo di N.-F. Blonde] 
ed E.-L. Boullée, sperimentò dapprima strutture 
basate su forme geometriche (padiglione per il du- 
ca d'Orléans, 1773) orientandosi successivamente 
verso il linguaggio neoclassico (Liceo Condorcet, 
1781: Teatro Louvois, 1791; Borsa di Parigi, 1808). 
bronzetto piccola scultura in bronzo con funzione 


autonoma o di elemento decorativo. Già attestato 
in epoca classica ed ellenistico-romana, il genere 
del b. conobbe ampia fortuna e diffusione in età ri- 
nascimentale, spesso come riproduzione in piccole 
proporzioni di celebri capolavori coevi o di opere 
dell’arte classica. Rilevante la produzione a Firenze 
(Pollaiolo, N. Tribolo, B. Ammannati, B. Cellini, il 
Giambologna) e a Padova (Donatello, il Riccio). 

Bronzino Agnolo di Cosimo detto il (Firenze 
1503-72) pittore italiano. La sua formazione av- 
venne accanto al Pontormo, con il quale doveva 
collaborare ancora nel 1522-26, come risulta dal 
tondo con San Luca della Cappella Capponi in 
Santa Felicita (Firenze) e dalla Sacra Famiglia del- 
la Nat. Gall. di Washington, in cui, peraltro, già si 
definisce la sua autonomia. Al servizio di Guidu- 
baldo duca di Urbino, dipinse affreschi nella Villa 
Imperiale di Pesaro. A partire dal 1539, anno in 
cui si dedicò agli addobbi per le nozze di Cosimo I 
con Eleonora di Toledo, strinse rapporti con la 
corte medicea. E appunto le opere del quinto de- 
cennio possono interpretarsi come emblematico ri- 
flesso della volontà assolutistica della politica du- 
cale:la lucida intenzionalità con cui B. dà forma in- 
corrotta alla materia pittorica, fissando le immagi- 
ni in una statica e aulica preziosità, si pone come 
superamento delle inquietudini della precedente 
generazione manieristica (ritratti dei coniugi Pan- 
ciatichi, agli Uffizi; affreschi della Cappella di 
Eleonora in Palazzo Vecchio, 1541-45, dove si tro- 
va anche la replica della Deposizione, ora nel Mus. 
des Beaux-Arts di Besangon: Allegoria del trionfo 
di Venere, 1543 ca della Nat. Gall. di Londra). Do- 
po un breve soggiorno romano (1548), dipinse una 
serie di opere religiose (Resurrezione, all’ Annun- 
ziata, Cristo al limbo, in Santa Croce, ambedue del 
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1552; Deposizione, 1561, alla Gall. dell’Acc.; Mar- 
tirio di san Lorenzo, affresco, 1569, in San Loren- 
ZO), in cui sembra risentire di una crisi moralistica, 
dettata dall’ormai diffuso clima della controrifor- 
ma. Ma è piuttosto nel freddo rigore psicologico 
del ritratto che B. proseguì la propria ricerca di sti- 
le (Francesco de' Medici fanciullo 1551, Firenze, 
Uffizi; Ludovico Capponi, New York, Frick Coll.; 
Laura Battiferri, Firenze, Palazzo Vecchio). 
Broodthaers Marcel (Saint-Gilles, Bruxelles, 1924 
- Colonia 1976) artista belga. Poeta e giornalista, 
stimolato dall'incontro con R. Magritte e dall’ere- 
dità di M. Duchamp approdò nei primi anni Ses- 
santa a ricerche di tipo concettuale all'insegna di 
una radicale riflessione sullo statuto dell’arte e del- 
le sue istituzioni nella società contemporanea. La 
demistificazione è una costante dei suoi lavori, dal- 
l’allusione sarcastica alle abitudini alimentari dei 
belgi (Casseruola di cozze, 1965, Londra, Tate 
Gall.), all’ideazione di un museo fittizio, articolato 
in una sezione arti visive (Museo di Arte Moderna, 
Dipartimento delle Aquile, Sezione xIx secolo, 
1968) e in una sezione archeologica (Museo di Ar- 
te Antica, Galleria del xx secolo, Kassel, Documen- 
ta, 1972), per le quali progettò una complessa strut- 
tura organizzativa (Tractatus logicus catalogicus, 
1972, Londra, Tate Gall.). Alla museografia come 
movente ideologico e formula autoreferenziale B. 
assegnò un precipuo e costante valore «linguisti- 
co»: dalla serrata composizione gerarchica dell’/7- 
sieme di nove tele su un soggetto letterario (1972) al 
calco dei testi di Mallarmé, montati nell'opera to- 
tale La sala bianca (1975), coronamento di una co- 
stante ricerca sulla parola e sul libro iniziata nel 
1964 con l’«ingessatura» di cinquanta esemplari 
della sua raccolta poetica Mon livre d'Ogre. 
Brosse Salomon de (Verneuil-sur-Oise 1571 ca - 
Parigi 1626) architetto francese. Architetto del re 
sotto Enrico Iv e Maria de’ Medici, progettò e rea- 
lizzò in pochi anni un gruppo omogeneo di edifici 
(castelli di Coulommiers e di Blérancourt; Palazzo 
del Lussemburgo a Parigi, 1619-24, che Maria de’ 
Medici volle ispirato a Palazzo Pitti, con pianta a U 
e padiglioni angolari). Tali opere rafforzarono l’o- 
rientamento classicista dell’architettura francese del 
tempo fornendo, nel rispetto della tradizione, alcu- 
ne importanti soluzioni poi sviluppate da Mansart. 
Brouwer Adriaen (Oudenaarde 1605 o 1606 - 
Anversa 1638) pittore fiammingo. La sua presen- 
za è documentabile nel 1625 ad Amsterdam, nel 
1626 a Haarlem, dopo il 1631 ad Anversa. Rial- 
lacciandosi alla tradizione di P. Bruegel il Vecchio 
e in contatto a Haarlem con F. Hals, diede nei 
suoi quadri vivaci descrizioni della vita popolare 
(Rissa fra giocatori di carte, Monaco di Baviera, 
Alte Pin.), contraddistinte da un segno di barocca 
esuberanza, spesso tendente alla del'ormazione 
caricaturale: nel suo periodo più tardo dipinse an- 
che l'inissimi paesaggi impostati con rigore e gio- 
cati su toni sommessi, bruni e grigi. 

Brown Ford Madox (Calais 1821 - Londra 1893) 
pittore inglese. Viaggiò e studiò a lungo in Europa, 
specie nelle Fiandre. A Parigi, nel 1840), rimase al- 
fascinato dalle opere di E. Delacroix e P. Delaro- 
che. Ebbe stretti rapporti con i preraffaelliti e, ben- 
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ché non abbia mai fatto parte della confraternita, 
può esserne considerato un anticipatore per il suo 
interesse alla pittura dei primitivi e la costante op- 
posizione al classicismo accademico. Dopo l’incon- 
tro con i nazareni a Roma (1845), la sua attenzione 
agli effetti naturali della luce si risolve in limpidez- 
za di colore all’interno di una composizione ora 
calma ed equilibrata (Wyckffe legge la sua tradu- 
zione della Bibbia a John Gauni alla presenza di 
Chaucher e Gower, 1848, Bradford, City Art Gall.), 
ora drammaticamente riferibile alla realtà contem- 
poranea (L'ultimo sguardo all'Inghilterra, ovale, 
1852-53, Birmingham, City Mus. and Art Gall.). 
Brown Lancelot, detto Capability B. (Kirkharle, 
Northumberland, 1716 - Londra 1783) progettista 
di giardini e architetto inglese. Giardiniere a 
Stowe, Buckinghamshire, nel 1740, quando W. 
Kent vi stava completando il parco secondo i nuo- 
vi principi del pittoresco, lavorò in seguito per pro- 
prio conto, sviluppando le idee di Kent e perfezio- 
nando il giardino paesaggistico inglese. Sostituì 
molti giardini tradizionali con le sue raffinate com- 
posizioni, valendosi di pochi elementi fondamen- 
tali (prati ondulati, boschetti e ciuffi d’alberi, la- 
ghetti), dosati con sapiente senso compositivo. Fu 
attivo a Ashridge Park, Moor Park, Audley End, 
Bowood, Longleat; nel 1764 divenne giardiniere 
reale di Giorgio ul nel castello di Hampton Court. 
Suo capolavoro è generalmente considerato il par- 
co di Blenheim, che fa degna cornice al palazzo 
edificato a Woodstock da J. Vanbrugh. 

Bruand Libéral (Parigi 1631 ca - 1697) architetto 
francese. Le sue realizzazioni più note sono, a Pa- 
rigi, la Cappella dell’Hospice de la Salpétrière, la 
chiesa degli agostiniani scalzi (oggi Notre-Dame 
des Victoires) e l’Hétel des Invalides (progetta- 
to nel 1670 e completato da J.H. Mansart), opere 
di essenziale, logico rigore e di grande gravità 
espressiva. 

Bricke, Die (Il Ponte) gruppo artistico tedesco. 
Con questo nome si unirono a Dresda, nel 1905, 
alcuni artisti mossi da una volontà di rottura con la 
tradizione accademica e di polemica nei confronti 
della società contemporanea; la loro opera rap- 
presenta la prima organica affermazione di quanto 
sarebbe stato successivamente definito espressio- 
nismo tedesco. Promotori e primi rappresentanti 
del movimento furono E.L. Kirchner (la maggiore 
personalità), F. Bleyl, K. Schmidt-Rottluff, E. 
Heckel. A essi, nel 1906, si aggiunsero E. Nolde, 
che aderì al gruppo solo per tre anni, E. Pechstein, 
lo svizzero C. Amiet, il finlandese A. Gallén-Kal- 
lela, l'olandese L. Zyl, e, più tardi, K. Van Don- 
gen, F. Nélken, O. Miiller e il ceco B. Kubista. 
Trasferitasi a Berlino (1911), la B. patì forti con- 
trasti interni, finché nel 1913 si sciolse. I pittori del- 
la B. portarono alle estreme conseguenze l’ideo- 
logia romantica, affermando la priorità della co- 
scienza soggettiva e la necessità che dall'artista si 
liberasse senza mediazioni il «grido originario» 
(Ur-schrei), in polemica con una concezione clas- 
sicisticamente accademica del l'are artistico. A de- 
finire i modi della pittura della B. concorsero an- 
che i precedenti della figurazione di V. Van Gogh 
e P. Gauguin, E. Munch e J. Ensor, nonché le au- 
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3 «Torre rossu ad Halle» (part. 
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dacie cromatiche del gruppo fauve. Uso di colori 
accesi, violentemente contrastanti, e deformazio- 
ne dell'immagine (ora in chiave di accentuata 
espressività al limite del caricaturale, ora di visio- 
ne interiore o psicologica) diventarono così i ca- 
ratteri comunemente ricorrenti nella pittura degli 
espressionisti della B. I temi maggiormente fre- 
quentati furono inizialmente piuttosto tradiziona- 
li (paesaggi, interni con figure, spesso gli stessi ar- 
tisti nello studio), poi legati a un'idea di comunio- 
ne con la natura — per esempio i soggetti di ba- 
gnanti (Heckel, Kirchner, Miiller si ritrovavano a 
dipingere sul lago di Moritzburg il nudo nella na- 
tura) - e al recupero di un'espressività originaria 
attraverso le figure ispirate sia alla scultura «ne- 
gra» (Kirchner eseguì sculture-totem di legno co- 
lorato) sia alla scultura gotica tedesca: soprattutto 
dopo lo spostamento del gruppo a Berlino, dipin- 
sero anche molte scene e vedute urbane (Kirch- 
ner. La strada, 1913, New York, Mus. of Mod. 
Art; Torre rossa ad Halle, 1915, Essen, Folkwang 
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Mus.); mentre i soggetti religiosi vennero affron- 
tati soprattutto da Nolde (La Pentecoste, 1909, 
Berlino, Nationalgal.; Danza intorno al vitello d'o- 
ro, 1910, Monaco, Staatsgal. Mod. Kunst). Gran- 
de importanza ebbe pure l'incisione (xilografia e 
acquaforte), con un'intenzione di recupero delle 
stampe popolari della tradizione tedesca; cartelle 
di lavori grafici, dedicate ai singoli membri del 
movimento, vennero pubblicate annualmente. In 
contatto con il gruppo del Blaue Reiter. nel 1912 
gli artisti della B. esposero alla sua seconda mo- 
stra monacense. 

Bruegel Abraham (Anversa 1631 - Napoli 1697) 
pittore fiammingo. Figlio e allievo di J. Bruegel il 
Giovane, visse dal 1659 a Roma, dove fu con- 
sulente del principe A. Ruffo di Messina per gli 
acquisti di opere d’arte. Influenzato da M. Cer- 
quozzi e M. Nuzzi, si specializzò nella esecuzio- 
ne di nature morte, collaborando con artisti come 
G. Brandi, G.B. Gaulli, C. Maratta, che dipinge- 
vano i paesaggi e le figure. A Napoli (dove visse 
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dal 1675) le sue composizioni influenzarono G. 
Ruoppolo, G. Recco e i loro seguaci. 

Bruegel Jan il Vecchio, detto «B. dei velluti» o 
«B. dei fiori» (Bruxelles 1568 - Anversa 1625) pit- 
tore fiammingo. Secondogenito di P. il Vecchio, 
dopo la morte del padre (1569) si trasferì con il 
fratello presso la nonna Maria Bessemers (ricor- 
data dal Guicciardini come una delle più famose 
donne pittrici del tempo), che fu la sua prima 
maestra. Lavorò quindi nella bottega di Pieter 
Goetkint e probabilmente fin dal 1589 soggiornò 
a Colonia, proseguendo quindi il viaggio verso l’1- 
talia. A Napoli nel 1590, l’anno seguente giunse a 
Roma, dove eseguì numerosi disegni con vedute 
di rovine antiche, alcuni derivati da fogli di M. Bril 
che poté studiare nella bottega di P. Bril, di cui fu 
amico e collaboratore. Sempre a Roma dipinse i 
fondi di paese in opere di H. Rottenhammer ed 
entrò in contatto con il cardinale Federigo Borro- 
meo, che lo accolse tra i suoi «familiari» e ne di- 
venne il principale committente. Nel 1595 seguì il 
cardinale a Milano; l’anno seguente rientrò ad 
Anversa, continuando a inviare dipinti al Borro- 
meo e ad altri committenti milanesi. Artista ferti- 
le nell’invenzione e prezioso nell’esecuzione, è 
considerato uno dei grandi innovatori della pittu- 
ra fiamminga di paesaggio alla fine del sec. xvi. 
Per tutta la vita dipinse complesse vedute di paese 
animate da figurine di eremiti o da episodi biblici 
o da motivi allegorici e mitologici; ma durante i 
primi anni di attività si dedicò principalmente alla 
rappresentazione di incendi o scene infernali, 
mentre nella fase matura fu molto apprezzato an- 
che per le sue composizioni di fiori, fra cui spicca- 
no i due Grandi mazzi (1606) dipinti per il cardi- 
nal Borromeo (Milano, Pin. Ambrosiana) e per 
l'arciduca Alberto (Vienna, Kunsthistorisches 
Mus.), veri e propri campionari di specie floreali. 
Amico di Rubens, collaborò con lui dipingendo 
fiori e paesaggi nelle Madonne della ghirlanda e 
nelle Allegorie dei cinque sensi del Prado (1616- 
18). Numerose sue opere sono, oltre che nei prin- 
cipali musei dei Paesi Bassi, nella Pin. Ambrosia- 


Jan Bruegel il Vecchio 


1 «Paesaggio con mulino a vento» (1606 ca): olio su tela, cm 34 X50. Madrid, Prado. 2 «Fiori in un bicchiere» (1608): olio 
su rame, cn 43X30). Milano, Pinacoteca Ambrosiana. 
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na di Milano, al Prado di Madrid, nell’ Alte Pin. di 
Monaco e Louvre di Parigi. L'attività della sua fio- 
rente bottega fu proseguita dal figlio JAN IL GIOVA- 
NE (Anversa 1601-78) e dai cinque figli di questo, 
tra i quali Abraham. 

Bruegel Pieter il Giovane (Bruxelles 1564/65 - 
Anversa 1638) pittore fiammingo. Figlio maggio- 
re di Pieter il Vecchio, coltivò il gusto diffuso per 
le scene di genere popolare e si specializzò nell’e- 
secuzione di repliche e varianti delle composizio- 
ni paterne, alcune abili ma sempre lontane dal- 
l’altissima qualità dei modelli ( Proverbi fiammin- 
ghi e Crocifissione, Anversa, Mus. Royal des 
Beaux-Arts; Opere di carità, Ulma, Brotmus.). 
Bruegel Pieter il Vecchio (Breda? 1526/30 - 
Bruxelles 1569) pittore fiammingo. Molto scarse 
sono le notizie sulla sua formazione, e non è noto 
quando egli si sia trasferito dalla regione d’origine 
— il Brabante settentrionale — ad Anversa, dove 
compì il suo apprendistato e si iscrisse, nel 1551, 
nei registri della ghilda di San Luca. L’anno se- 
guente era probabilmente già in viaggio per l’Ita- 
lia, spingendosi sino a Napoli e alla Sicilia (disegni 
con un /ncendio a Reggio Calabria, Rotterdam, 
Mus. Boymans-Van Beuningen, e una Veduta del 
golfo di Napoli, Roma, Gall. Doria Pamphili). Un 
soggiorno a Roma nel 1553 è documentato da in- 
cisioni eseguite su suoi disegni e da notizie di rap- 
porti con il miniaturista G. Clovio. Di ritorno ad 
Anversa nel 1556 al più tardi, collaborò con H. 
Cock alla raccolta di incisioni dei Grandi paesaggi 
(pubblicata nel 1555) e fornì disegni di composi- 
zioni satiriche, sovente collegabili a motivi di H. 
Bosch, allo stesso Cock e ad altri incisori. La sua 
attività di pittore ebbe inizio solo nel 1557 e, dopo 
un probabile soggiorno ad Amsterdam (1562), si 
sviluppò a Bruxelles, dove B. si stabilì nel 1563 
sposandosi con Mayken Coecke, figlia del colto e 
«italianizzante» pittore P. Coecke van Aelst, e do- 
ve nacquero i due figli: P. il Giovane e Jan. Nono- 
stante il soggiorno in Italia, le sue opere non mo- 
strano particolare interesse per i modelli dell’anti- 
chità classica o per la cultura figurativa del rina- 
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1«/ proverbi fiamminghi» (part. 
1559): olio su tavola, cm 117x163. 
Berlino, Staatliche Muscen. 

2 «Il banchetto nuziale» (part., 1568): 
olio su tavola, cin 114x163. Vienna, 
Kunsthistorisches Museum. 

3 «La parabola dei ciechi» (part., 
1568): tempera su tela, cm 86X154. 
Napoli, Museo di Capodimonte. 
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scimento: la sua attenzione fu attratta, piuttosto, 
dagli spettacoli naturali delle Alpi, che lo indusse- 
ro a rinnovare in modo radicale la grande tradi- 
zione della pittura nordica di paesaggio, sino alle 
straordinarie raffigurazioni dei Mesi dipinte intor- 
no al 1565 per Nicolas Jonghelinek (il principale 
committente di B., insieme con il cardinale di 
Granvelle), dai Cacciatori nella neve* dalla Gior- 
nata buia e dal Ritorno della mandria* del Kun- 
sthistorisches Mus. di Vienna alla Fienagione del- 
la Nirodni Gal. di Praga e alla Mietitura del Me- 
tropolitan Mus. di New York. D'altra parte, B. ri- 
prese e sviluppò con grande originalità, fin dai pri- 
mi dipinti, il mondo fantastico e visionario delle 
immagini di Bosch, attingendo spesso in modo di- 
retto alle medesime fonti, dal folclore ai proverbi 
popolari, ma anche alla mitologia: la Caduta di 
Icaro (1558, Bruxelles, Mus. Royaux, des Beaux- 
Arts), I proverbi fiamminghi (1559, Berlino, Staatl. 
Mus.), /l contrasto tra Carnevale e Quaresima e I 
giochi di himbi (rispettivamente 1559 e 1560, 
Vienna, Kunsthistorisches Mus.), /l trionfo della 
Morte (Madrid, Prado), Dulle Griet (Anversa, 
Mayer Van den Bergh Mus.). 

Nei dipinti di soggetto religioso — come il Suicidio 
di Saul, La torre di Babele, La conversione di Sau- 
lo, La salita al Calvario (tutti nel Kunsthistorisches 
Mus. di Vienna), L'adorazione dei Magi (Londra, 
Nat. Gall.), La predica del Battista (Budapest, 
Mus. di Belle Arti) particolarmente frequenti ne- 
gli anni fra il 1562 e il ’67 —, si fa strada, nelle figu- 
re come nella rappresentazione del paesaggio, 
un'esigenza di maggiore essenzialità e saldezza 
compositiva. Essa prelude alla eccezionale libertà 
e originalità stilistica delle ultime opere, nelle qua- 
li si allerma una stesura pittorica larga e piatta, a 
colori intensi e luminosi, mentre una sapiente «pri- 
mitività della forma» si combina con scorci di sor- 
prendente effetto prospettico e repentini scarti nei 
rapporti proporzionali, producendo esiti di straor- 
dinaria vivacità narrativa e dando forma a un na- 
turalismo anti-aulico: Danza nuziale (Detroit, Inst. 
of Arts), /{ misantropo e La parabola dei ciechi 
(1568, Napoli, Mus. di Capodimonte), Gli storpi 
(Parigi, Louvre), /! ladro di nidi, La gazza sulla 
forca, La danza di contadini e Il banchetto nuziale 
(Vienna, Kunsthistorisches Mus.). 

Brunelleschi Filippo (Firenze 1377-1446) archi- 
tetto e scultore italiano. Personalità fondamentale 
del passaggio storico che conduce l'arte fiorentina 
al primo compiuto manifestarsi degli ideali del ri- 
nascimento, B. non ebbe un'educazione tipica- 
mente umanistica e letteraria, come I Alberti; la 
sua formazione avvenne, infatti, come per gli artisti 
del Trecento, nell’ambito della «bottega» (come 
orafo e scultore), e il suo appassionato studio del- 
l’antichità (dal 1402 datano i viaggi di B. a Roma, 
spesso insieme all'amico Donatello) ha tutto l’en- 
tusiasmo della scoperta. Il concorso per la seconda 
porta bronzea del Battistero (140)1) mise in luce le 
sue qualità, ma quando la sua formella col Sacri fi- 
cio di Isacco (Firenze, Bargello) fu giudicata vinci- 
trice ex aequo con quella del Ghiberti, B. rifiutò di 
dividere l’incarico concludendo rapidamente l’e- 
spenienza di scultore che, iniziata con le ligure di 


Profeti e di Padri della chiesa per l’altare di San Ja- 
copo a Pistoia, sarebbe stata ripresa solo intorno al 
1420-25 con il Crocifisso ligneo della Cappella 
Gondi in Santa Maria Novella (scolpito, secondo 
l’aneddoto tramandato dal Vasari, in gara col Cro- 
cifisso di Santa Croce di Donatello), e proseguita 
con i tondi a bassorilievo degli Evangelisti nei pen- 
nacchi della Cappella dei Pazzi. 
I suoi interessi matematici (fu amico del matemati- 
co Paolo dal Pozzo Toscanelli) e lo studio dei mo- 
numenti antichi indirizzarono presto la sua attività 
verso l'architettura; documentato già nel 1409 al 
cantiere di Santa Maria del Fiore, subito il proble- 
ma della cupola attrasse la sua attenzione: al con- 
corso del 1418 presentò un modello, e ancora una 
volta vinse il concorso ex aequo con Ghiberti; ma il 
merito della soluzione del problema tecnico gli 
venne riconosciuto quando, nel 1423, gli fu affida- 
ta la completa responsabilità dei lavori. Risolven- 
do il problema della cupola, opera chiave il cui 
completamento occupò quasi l’intero arco della 
sua vita (nel 1434 la struttura venne conclusa, nel 
1436 fu messa in opera la lanterna di coronamento, 
nel 1438 si realizzarono le quattro tribune negli in- 
tervalli dei corpi sporgenti dell’ottagono absidale), 
B. pose contemporaneamente le basi dell'intera 
architettura rinascimentale: egli fu l’iniziatore di 
una nuova tecnica, appresa sui monumenti antichi, 
che gli permise di voltare la grande cupola senza 
bisogno di armature, ma soprattutto creò una nuo- 
va ideologia; con B., infatti, l'architetto non è più il 
capomastro medievale, è il progettista, il creatore, 
in grado di risolvere col suo lavoro intellettuale, in 
sede di progettazione, tutti i problemi della costru- 
zione, dalle risoluzioni strutturali ai dettagli deco- 
rativi. Questo enorme salto qualitativo non sareb- 
be stato possibile a B. senza l’approl'ondito studio 
delle forme e dei procedimenti tecnici dell’archi- 
tettura romana, congiunto a quello della tradizione 
medievale toscana, da un lato, dall'altro senza l’e- 
laborazione di un fondamento teorico, quell’«in- 
venzione» della prospettiva per la quale già i con- 
temporanei lo esaltarono come iniziatore di una 
nuova era. Attraverso la formulazione sperimen- 
tale delle leggi della visione secondo il metodo 
prospettico (elaborata in due tavolette con vedute 
di edifici fiorentini, perdute, ma descritte dalle f'on- 
ti) B. realizzò un metodo di misurazione razionale 
dello spazio, creando un'architettura a misura 
d'uomo, in cui ogni parte è armonicamente coor- 
dinata e proporzionata al tutto. 
Su questa razionalità si fonda l’inimitabile purez- 
za del linguaggio brunelleschiano, come appare 
dalle sue maggiori opere che improntano di sé 
l’intera struttura urbana fiorentina: il portico del- 
lo Spedale (o Ospedale) degli Innocenti (iniziato 
nel 1419), la chiesa basilicale di San Lorenzo (dal 
1421 ca), la Sacrestia Vecchia di San Lorenzo 
(1419-28), la Cappella dei Pazzi in Santa Croce 
(progetto del 1429 ca), la Basilica di Santo Spirito 
in Oltrarno (progetto del 1434 ca, iniziata solo nel 
1446). In questi progetti B. svolse due fondamen- 
tali temi strutturali: la pianta basilicale a tre nava- 
te con transetto, ripresa da modelli paleocristiani 
e medievali, e la pianta centrale, di più esplicita 
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I «Sacrificio di Isacco» (1401): formella bronzea, 

cm 45x38. Firenze, Bargello. 

2 Portico dello Spedale degli Innocenti (iniziato nel 1419) a 
Firenze. 

3 Interno della Sacrestia Vecchia di San Lorenzo (1419-28) 
a Firenze. 

4 Interno della chiesa di San Lorenzo (dal 1421 ca) a 
Firenze. 
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derivazione classica; schemi che si fanno via via 
più complessi: nel primo caso, dalla soluzione per 
piani raccordati e graduati prospetticamente di 
San Lorenzo si passa alla maggiore unità e conti- 
nuità plastica di Santo Spirito: nel secondo caso, 
dall’elementare struttura della Sacrestia Vecchia, 
attraverso la più ricca elaborazione della Cappel- 
la dei Pazzi (interamente strutturata in rapporto 
di sezione aurea), si giunge alla monumentalità 
veramente «romana» dell’incompiuta Rotonda 
degli Angeli (1434). L'eccezionale euritmia di 
queste strutture deriva dall'impiego dei più sem- 
plici rapporti proporzionali (si pensi nel portico 
dell'Ospedale degli Innocenti all'identità di misu- 
ra della corda dell'arco, dell'altezza delle colonne 
e della profondità del portico), di schemi geome- 
trici elementari (il modulo del quadrato genera 
l’intera pianta di San Lorenzo), di puri volumi ste- 
reometrici (la Sacrestia Vecchia risulta formata 
da un cubo sormontato da una cupola emisferica 
su pennacchi). E sempre la tipica decorazione 
brunelleschiana, a profilature in pietra serena su 
intonaco bianco, evidenzia l’intelaiatura prospet- 
tica e i rapporti proporzionali dell'insieme. 
L'attività di B. non si limitò al campo dell’archi- 
tettura religiosa: egli fu ingegnere e architetto mi- 
litare, inventore di macchine e congegni, architet- 
to civile (suoi gli interventi al piano nobile del Pa- 
lazzo di Parte Guelfa e la parte centrale di Palaz- 
zo Pitti, 1440) ca, che propone uno schema rigoro- 
samente proporzionale di rapporti tra pieni e vuo- 
ti, verticali e orizzontali nella facciata scandita dal- 
le cornici marcapiano e dalle sequenze delle ghie- 
re delle aperture). 

B. fu sepolto in Santa Maria del Fiore: la sua tom- 
ba, rimasta sconosciuta per secoli, è stata scoperta 
nel luglio del 1972. 

Bruni Lev Aleksandroviè (Novgorod 1894 - Mo- 
sca 1948) grafico e pittore russo. Membro delle 
più significative associazioni pittoriche russe del- 
l’inizio del Novecento, si segnalò per l’audace spe- 
rimentalismo dei «controrilievi», contemporanei 
di quelli di Tatlin, e per una grafica libera e raffi- 
nata nelle illustrazioni degli almanacchi futuristi. 
Dopo un viaggio a Parigi (1912) introdusse nella 
sua pittura elementi cubisti. Insegnante al Vchu- 
temas-Vchutein (gli istituti artistici sperimentali 
postrivoluzionari) dal 1923 al "27, adottò poi i mo- 
di imperanti del realismo (soffitto del foyer del 
Teatro Centrale dell’Armata Rossa, 1939-40). 
Brunn Heinrich (Wérlitz, Dessau, 1822 - Schlier- 
see, Baviera, 1894) archeologo tedesco. Segreta- 
rio a Roma dell'Istituto di corrispondenza archeo- 
logica, poi (1865) professore di archeologia (isti- 
tuita allora come insegnamento autonomo) all’U- 
niversità di Monaco, diresse in seguito anche la 
gliptoteca di quella città. Nella sua opera principa- 
le, Storia degli artisti greci (1853-59), passò in ras- 
segna tutte le testimonianze letterarie antiche su 
pittori, architetti e scultori greci, avviando l'identi- 
ficazione di numerose opere. Pubblicò inoltre or- 
ganiche raccolte di materiale, come i Rilievi delle 
urne etrusche (1870) e la monumentale cataloga- 
zione «a tappeto» Monumenti della scultura greca 
e romana, iniziata (con F. Bruckmann) nel 1888. 
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Brus Giinter (Ardning, Stiria, 1938) artista au- 
striaco, tra i fondatori del + Wiener Aktioni- 
smus. La scelta di utilizzare il proprio corpo come 
supporto pittorico e mezzo d'espressione radicale 
per interventi carichi di allusioni erotico-sessuali e 
per automutilazioni, in polemica con una cultura 
basata sulla repressione degli istinti, gli è valsa un 
posto di rilievo nell’ambito della body art. Nel 
1968 fu condannato per la performance Arte + Ri- 
voluzione, nella quale defecava da un pulpito, e 
costretto a lasciare l’ Austria. La sua ultima «azio- 
ne», Prova di resistenza, si è svolta a Monaco nel 
1970); da allora si è dedicato alla poesia, alla lette- 
ratura e al disegno, con i quali ha reinterpretato — 
in chiave espressionista — la documentazione foto- 
grafica e i temi dei suoi interventi. 

Brusasorci Domenico Riccio detto il (Verona 
1516 ca - 1567) pittore italiano. Allievo di G.F. 
Caroto, formò la sua complessa cultura manieri- 
stica tra Mantova (Giulio Romano) e l'Emilia 
(Primaticcio), in un iter affine a quello di Paolo 
Veronese. Più che le numerose pale d'altare, mo- 
deratamente veronesiane (Santa Margherita, 
1552, Mantova, Duomo: Madonna e santi, Vero- 
na, San Lorenzo: Crocefissione, Verona, San Fer- 
mo), contano i numerosi affreschi «storici» e pro- 
fani (Caduta dei giganti, in Palazzo Da Porto a Vi- 
cenza; Cavalcata di Carlo v e Clemente vir, Vero- 
na, Palazzo Da Lisca; Vescovi e Paesaggi, 1566, 
Verona, Palazzo Vescovile), di notevole gusto de- 
corativo. Valente ritrattista fu il figlio FELICE (Ve- 
rona 1 539/40)-1605). 

Brustolon Andrea (Belluno 1660-1732) scultore 
italiano. Figlio dello scultore in legno Jacopo, nel 
1677 si trasferì a Venezia alla scuola del Parodi; 
ancora giovane si recò a Roma, riportando forti 
impressioni sia dalla scultura classica, sia dai capo- 
lavori di Bernini. Tornato a Venezia, si dedicò 
principalmente alla scultura in legno, collegata al- 
l’arte del mobile. Suoi grandi patroni furono i Ve- 
nier, per cui eseguì una lunga serie di poltrone, 
portavasi, elementi decorativi, oggi in parte espo- 
sti a Ca’ Rezzonico di Venezia, in parte conservati 
in collezioni private inglesi. Numerose altre scultu- 
re in legno, spesso dorato, si trovano nelle chiese 
dei Frari, della Pietà, della Fava. Verso il 1720) 
tornò a Belluno e vi riaprì bottega. Appartengono 
a quest'epoca l’altare ligneo per la parrocchiale di 
Cortina d'Ampezzo e altri altari per Forno di Zol- 
do, Mareson e Pescul, nelle Alpi Cadorine. L’e- 
strosa, mobilissima arte di B. va ben oltre i limiti 
dell'artigianato e si colloca a pieno diritto tra le 
grandi espressioni del rococò veneziano. 
brutalismo termine con cui gli architetti inglesi 
A. e P. + Smithson definirono, dal 1954, il loro 
modo di praticare l'architettura, opponendolo al- 
le contemporanee tendenze («nuovo umanesi- 
mo» o «nuovo empirismo») degli architetti più 
anziani. L'atteggiamento degli Smithson, cui pre- 
sto si affiancarono numerosi altri giovani architet- 
ti, denunciava la degradazione delle conquiste del 
razionalismo a manierismo stucchevole. A esso i 
«brutalisti» reagivano proclamando la necessità di 
rivelare senza sotterfugi o trucchi di mestiere tut- 
ti i componenti materiali dell’architettura. Nel 
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primo edificio brutalista, la scuola di Hunstanton 
degli Smithson (1951-54), questo criterio portò 
non solo a mettere in vista l’acciaio e i mattoni 
della struttura, ma anche alla deliberata esibizio- 
ne degli impianti tecnici (tubature, condotti ecc.). 
L’originaria spinta dei brutalisti inglesi fu stempe- 
rata e resa più complessa, in ambito internaziona- 
le, dall’accostamento alle contemporanee ricer- 
che di L. Kahn, nonché alla pittura informale di]. 
Pollock e all’«art brut» di J. Dubuffet. L'unica 
opera italiana riferibile al b. è l’edificio dell’Istitu- 
to Marchiondi di V. Viganò (Milano, 1953-57). 
Bruyn Bartholomàus il Vecchio o Barthel (We- 
sel?, 1493 - Colonia 1555) pittore tedesco. Mae- 
stro della corporazione dei pittori di Colonia nella 
prima metà del Cinquecento, fuse nei dipinti reli- 
giosi le tradizioni della sua terra con influssi fiam- 
minghi (in particolare da opere di J. Van Cleve e 
J. Van Scorel), mentre nei ritratti sviluppò uno sti- 
le più personale, un po’ asciutto ma molto preciso 
nei particolari (Sacra notte, 1516, Francoforte, 
Kunstinst.; altare con Scene della vita di Cristo, 
1522-25, Essen, Mitinster; Ritratto della fumiglia 
Rolinxwerth, dittico, 1529, L'Aia, Mauritshuis). 
Bryaxis (seconda metà del sec. 1v a.C.) scultore di 
origine caria ma nato probabilmente ad Atene. 
Qui operò, in gioventù, quale esponente dell’atti- 
cismo postfidiaco. Intorno al 351 a.C., e una se- 
conda volta dopo il 333, lavorò nel gruppo degli 
scultori del Mausoleo di Alicarnasso; a lui si suole 
attribuire la grande statua di Mausolo e le decora- 
zioni del lato nord. La tradizione celebra inoltre 
B. per la colossale statua di Serapide del tempio 
di Alessandria (che fu distrutta dai cristiani nel 
sec. Iv d.C. e della quale si conservano repliche in 
busti e statue di età romana) e per la creazione di 
numerose immagini di divinità di grandi dimen- 
sioni; ma su tali attribuzioni non mancano dubbi e 
discussioni. Una sua opera giovanile, la base qua- 
drangolare dei Filacchi, firmata, è conservata al 
Mus. Naz. di Atene. Dalle rielaborazioni ellenisti- 
che e dalle copie di età romana delle sue opere si 
ricava solo un'idea generale della tenebrosa forza 
espressiva dell’artista. 

Bryen Camille (Nantes 1907 - Parigi 1977) pittore 
e scrittore francese. Dopo un esordio legato al di- 
segno automatico di matrice surrealista e all’as- 
semblaggio, dal 1947 si avvicinò all’informale, di 
cui divenne uno dei principali rappresentanti in 
Francia, fondando con G. Mathieu il movimento 
della Non-Figurazione Psichica. Nei suoi lavori, 
dagli acquerelli agli oli (Hépérile, 1951, Parigi, 
Mus. Nat. d’Art Mod.), si osserva un progressivo 
allontanamento dalla struttura lineare per una 
stesura a macchie del colore, alla ricerca di un ef- 
feto a mosaico di forte suggestione poetica (Pre- 
cambriano, 1956, Parigi, Mus. Nat. d’Art Mod.). 
Bryggman Erik (Turku 1891-1955) architetto 
finlandese. Fu uno dei principali interpreti del 
funzionalismo nordico, i cui orientamenti anticipò 
con gli edifici per l’Esposizione di Turku (in colla- 
borazione con A. Aalto, 1929), pur conservando 
sempre un forte legame con le componenti inti- 
mistiche della cultura locale. Realizzò numerosi 
edifici, fra cui la Cappella del Cimitero di Turku 


(1938-41), che con la rarefatta geometria delle sue 
forme prelude alle opere successive: Casa dello 
studente dell’Accademia di Turku (1948-50), Tor- 
re dell’Acqua di Riidinaki (1951-52). 

Brygos, Pittore di (attivo nel primo trentennio 
del sec. v a.C.) ceramogralfo attico. Ci sono perve- 
nuti di lui oltre 170 vasi nella tecnica delle figure 
rosse. E da considerare, dopo Eufronio, il più ori- 
ginale creatore di scene figurate. Nelle opere del 
primo periodo (il decennio intorno al 490 a.C.) 
raffigurò generalmente scene piene di movimento 
(soggetti dionisiaci, inseguimenti, battaglie) con 
vivacità e potenza espressiva; la sua produzione 
tarda presenta una minore esuberanza e attenzio- 
ne ai dettagli. 

buccaro in origine, tipo di argilla profumata con 
la quale si fabbricavano vasi in Messico, Cile e 
Perù; fu importata in Europa dai portoghesi. In 
seguito il termine indicò anche un tipo particolare 
di ceramiche cinesi rosse e brune del tardo perio- 
do Ming e le ceramiche rosse della manifattura 
spagnola di Talavera. 

bucchero particolare tipo di ceramica etrusca 
realizzata al tornio e caratterizzata da uniforme 
colorazione nera del corpo ceramico, per effetto 
di una cottura riducente. La produzione di vasi in 
b. si colloca tra il 675 e il 475 a.C. 

Bucci Anselmo (Fossombrone, Pesaro, 1887 - 
Monza 1955) pittore italiano. Attivo a lungo e ri- 
petutamente a Parigi, oltre che pittore fu notevo- 
le incisore: Parigi si muove (1909, album di 50 
puntesecche), Schizzo del fronte italiano (1919, al- 
bum di 50 puntesecche), Finis Austriae (12 lito- 
grafie). Fu tra i fondatori del movimento di Nove- 
cento e, nel 1923, partecipò alla prima mostra col- 
lettiva del gruppo. La sua pittura appare domina- 
ta da una componente, legata alla tradizione del- 
l’Ottocento francese, tra naturalismo e impressio- 
nismo (Gli amanti sorpresi, 1920-21, Fossombro- 
ne, Quadreria comunale Cesarini; Uscita dall’ Ar- 
ca, 1924-26, Milano, Civ. Mus. d’Arte Cont.). Ne- 
gli anni Trenta decorò e arredò i piroscafi Tima- 
vo, Duchessa d’Aosta e California; anche attivo 
come giornalista e scrittore, nel 1930 vinse il Pre- 
mio Viareggio con // pittore volante. 

bucranio elemento decorativo, realizzato a basso- 
rilievo, costituito da un cranio di bue collocato tra 
due + festoni vegetali a carattere ornamentale. 
Buffalmacco Buonamico (attivo nella prima 
metà del sec. xiv) pittore fiorentino. Iscritto nel 
1320 alla Matricola dell'Arte dei medici e speziali 
di Firenze, è documentato a Pisa nel 1336 e ricor- 
dato nel 1340 per un affresco eseguito anni prima 
nel Duomo di Arezzo. E stata proposta (Bellosi, 
1974) la sua identificazione con il cosiddetto Mae- 
stro del Trionfo della Morte, autore nel Campo- 
santo di Pisa degli affreschi raffiguranti appunto il 
Trionfo della Morte, il Giudizio finale, V Inferno, la 
Tebaide e Storie di Cristo post mortem (1336 ca). 
Verrebbe così a definirsi una personalità che, no- 
nostante l’attendibile testimonianza del Ghiberti 
(il quale parla di numerose sue opere a Pisa e a 
Bologna), godeva fino al secolo scorso solo di fa- 
ma letteraria per le burle narrate nelle novelle del 
Boccaccio e del Sacchetti. Altre opere di B. sono 
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state riconosciute nel Battistero di Parma e in San 
Paolo all’Orto a Pisa. 

Buffet Bernard (Parigi 1928 - Tourtour, Var, 1999) 
pittore francese. A partire dal 1948 (quando vinse 
il Premio della critica), la sua figurazione stilizzata 
e di immediata comprensibilità, derivata dall’a- 
spro grafismo di Gruber e superficialmente colle- 
gabile all’esistenzialismo, incontrò un folgorante 
successo. Tra le serie di suoi dipinti, dedicate a temi 
diversi di anno in anno, si possono ricordare La 
Passione (1952), Orrori della guerra (1955), Paesag- 
gi (1957, 1959, 1963, 1974, 1975, 1983), Nudi (1954 e 
1966). 

Bugatti Carlo (Milano 1856 - Molsheim 1940) 
mobiliere e designer italiano. Formatosi allAcca- 
demia di Brera e successivamente all'École des 
Beaux-Arts di Parigi, fu personalità singolare del 
modernismo italiano. Ottenne notevole ma con- 
trastato successo alle esposizioni di Torino del 
1898 e del 1902 e all’Universale di Parigi del 1900. 
I suoi mobili, di foggia assai originale, si ispirano 
alla tradizione decorativa islamica e giapponese e 
sono arricchiti da preziosi intarsi in metallo, ma- 
dreperla e legni rari, da grandi ruote e profili in 
rame sbalzato, da rivestimenti in pergamena spes- 
so dipinta a motivi floreali. Alcuni suoi modelli 
sono conservati al Mus. d'Orsay di Parigi. 
Bugatto Zanetto (notizie 1458-76) pittore italia- 
no. Ritrattista alla corte dei duchi di Milano, caro 
a Francesco e a Bianca Maria Sforza, fu da questi 
inviato a Bruxelles dove rimase per tre anni nella 
bottega di R. Van der Weyden. Soggiornò anche 
in Francia, alla corte di Luigi x1, e nel 1474 parte- 
cipò, insieme con B. Bembo e V. Foppa, alla de- 
corazione della Cappella Ducale nel castello di 
Pavia. A documentare la sua attività per gli Sforza 
restano probabilmente solo i Ritratti del duca Ga- 
leazzo e di Bona di Savoia del Castello Sforzesco 
di Milano. Gli sono anche attribuite, ma non una- 
nimemente, alcune tavole (Madonna col Bambi- 
no e angeli, Gazzada, Raccolta Cagnola; San Gio- 
vanni Battista e Sant Ambrogio, New York, coll. 
priv.) che rivelano una personalità d'artista in cui 
elementi lombardi e riflessi dell’arte di Antonello 
da Messina si fondono con i prevalenti motivi 
fiamminghi. 

Bugiardini Giuliano (Firenze 1475-1554) pittore 
italiano. Dopo gli anni di apprendistato presso il 
Ghirlandaio e Piero di Cosimo, durante i quali 
strinse una duratura amicizia con Michelangelo, 
subì l'influenza di Fra’ Bartolomeo e dell’ Alberti- 
nelli, guardando anche a Raffaello. Oltre a nume- 
rose Madonne col Bambino e san Giovannino 
(Torino, Gall. Sabauda; New York, Metropolitan 
Mus. ecc.) e ad alcune pale d'altare (Sposalizio di 
santa Caterina, 1523-25, Bologna, Pin. Naz.), la- 
Sciò notevoli ritratti di impronta raff'aellesca (Ri- 
tratto di donna, Washington, Nat. Gall.). 
Buglioni Benedetto (Firenze 1459/601521) scul- 
tore italiano. Autore di terrecotte invetriate poli- 
crome nella scuola dei Della Robbia, ma aperto 
anche agli influssi del Verrocchio, fu attivo in To- 
scana e nell'Italia centrale (Santa Cristina, 1496, 
nella collegiata di Bolsena). Ne continuò l’opera 
SANTI (Firenze, 1494-1576), suo parente e allievo, 
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che nel 1526-28 realizzò il fregio in terracotta po- 
licroma per l'Ospedale del Ceppo a Pistoia. 
bugnato opera di muratura ottenuta con hugneo 
bozze, cioè con pietre che sporgono uniforme- 
mente dalla superficie del muro. Secondo la for- 
ma delle bugne si distinguono un D. liscio o genti- 
le, a leggero rilievo (Palazzo Rucellai, Firenze), 
un D. rustico, a bugne rozzamente tagliate e molto 
rilevate (Palazzo Strozzi, Firenze), e un b. a punta 
di diamante nel quale la sporgenza delle bugne ha 
forma piramidale (Palazzo dei Diamanti, Ferra- 
ra). Noto fin dall'antichità, il b. venne rivalutato in 
tutte le sue forme soprattutto durante il rinasci- 
mento e fu motivo ricorrente dell’architettura 
neoclassica e di quella eclettica dell'Ottocento. 
buleuterio edificio civile in cui si riuniva la bulé, il 
consiglio dei cittadini della polis greca. Era costi- 
tuita da una sala, in genere quadrata o rettangola- 
re, articolata in gradinate. 

bulgara, arte + bizantina, arte. 

Bulgarini o Bolgarini, Bartolomeo (Siena, notizie 
1337-78) pittore italiano. Allievo di P. Lorenzetti, 
fu un apprezzato esponente del gusto senese. Si 
tende ad attribuirgli i gruppi di opere raccolte sot- 
to i due nomi fittizi di Ugolino Lorenzetti e di 
«Maestro d’Ovile», oggi considerati come espres- 
sione di due fasi distinte e successive della sua at- 
tività. Rientrano perciò nel suo catalogo opere co- 
me l' Assunta della Pin. Naz. di Siena e il Polittico 
già in San Cerbone a Lucca, ora diviso fra la Pin. 
Naz. di Lucca, la Gall. Capitolina di Roma e la 
Nat. Gall. di Washington. 

bulino strumento d'acciaio appuntito usato per 
incidere i metalli a scopo decorativo. Si usa nell» 
Incisione. l 

Bullant Jean (Amiens 1510/20 - Ecouen, Parigi, 
1578) architetto e teorico francese. Dopo un pe- 
riodo di studi a Roma, lavorò al castello di 
Écouen per il conestabile di Montmorency e al 
Petit Chateau di Chantilly (1557-60), succedendo 
nel 1570 a Ph. de l'Orme nella carica di architetto 
di Caterina de’ Medici. Nel 1564 pubblicò la Re- 
gola generale dell'architettura. La sua opera, di un 
classicismo solenne, è spesso densa di elementi 
decorativi. 

Bullet Pierre (Parigi 1639-1716) architetto e trat- 
tatista francese. Allievo di F. Blondel, collaborò 
con lui a un piano di ampliamento per Parigi 
(1676), costruì il Castello Poisson a Champs-sur- 
Marne (1700 ca) e progettò i palazzi Crozat 
(1700-02) e d’Evreux (1707) in Place Vendòme, 
concepiti con spiccato gusto decorativo in reazio- 
ne al classicismo secentesco. 

Bullock Wynn (Chicago, Illinois, 1902 - Monte- 
rey, Calil'ornia, 1975) fotografo statunitense. Nel 
1928, a Parigi, cominciò a fotografare sotto l’in- 
fluenza di Man Ray e L. Moholy-Nagy. In seguito 
studiò fotografia con E. Kaminski a Los Angeles, 
interessandosi in particolare alla solarizzazione e 
ad altre tecniche sperimentali e subendo il fascino 
delle teorie sui processi di simbolizzazione di A. 
Koryzbski. Dopo l’incontro con E. Weston (1948) 
abbandonò la sperimentazione per dedicarsi alla 
fotografia straight: ma la riprese nel 1957, con stu- 
di sulla luce e sul colore. Del 1967 sono due im- 
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Burckhardt 


Bernardo Buontalenti 


Progetto (1574) per la scalinata del 
presbiterio di Santa Trinita a Firenze. 
Firenze, Uffizi. 


portanti scritti, // nudo e Teoria e principi di Wynn 
Bullock. Tornato alla fotografia in bianco e nero, 
approfondì le tecniche della sovraimpressione e 
delle lunghe esposizioni, proseguendo la sua ri- 
cerca sui concetti di «realtà» ed «esistenza» nel- 
l’immagine fotografica. Tra i suoi libri: L'onda di- 
lagante (1965), Fotografie, 1951-1973 (1973), La 
fotografia come simbolo (1976). 

Bunshaft Gordon (Buffalo, New York, 1909 — 
New York 1990) architetto statunitense. Cono- 
sciuto per lo stile lineare delle sue opere, traspose 
in ambito americano la lezione di Mies van der 
Rohe e di Le Corbusier connotandola attraverso 
l’uso delle tecnologie contemporanee (vetro, ac- 
ciaio, cemento armato). Grande attenzione pose 
anche alla progettazione degli spazi verdi. Tra le 
sue opere, la torre Lever House a Manhattan 
(New York, 1951), la Marine Midland Bank a 
New York (1967), la manifattura Philip Morris a 
Richmond, Virginia (1974), l’Haj) Terminal del- 
l'aeroporto di Gedda (1981). 

Buon +» Bon. 

Buonaccorsi Pietro + Perino del Vaga. 
Buonconsiglio Giovanni, detto il Marescalco 
(Vicenza 1465 ca - 1535/37) pittore italiano. Allie- 
vo del Montagna, realizzò in età giovanile il suo 
capolavoro, la Pietà (Vicenza, Mus. Civ.), impres- 
sionante per essenzialità compositiva e vigore for- 
male. A Venezia dal 1495, fu influenzato da Gio- 
vanni Bellini e Antonello da Messina nelle suc- 
cessive, monumentali pale d'altare (Tre santi, Ve- 
nezia, Gall. dell’Acc.; Pala di san Rocco, Vicenza, 
Mus. Civ.; varie per il duomo di Montagnana), di 
cromatismo più fuso ma di impostazione sostan- 
zialmente conformista. Fu anche notevole ritratti- 
sta (Autoritratto, Roma, Mus. Capitolini) di gusto 
antonellesco. 

Buontalenti Bernardo (Firenze 1523 ca -1608) ar- 
chitetto e scenografo italiano. Seguace dell’Am- 
mannati, lavorò per la corte medicea, realizzando 
apparati scenografici, fuochi d'artificio e vari com- 
plessi congegni che gli guadagnarono l’ammirazio- 
ne anche della corte di Spagna, dove si recò nel 
1563. Cercò inoltre di riprodurre la porcellana 
orientale e fece eseguire su suo disegno splendidi 
vasi di pietra dura e cristallo. Come architetto, co- 
struì la Villa di Pratolino (1569-77; distrutta e rico- 
struita nell'Ottocento), dalle forme semplici e 
compatte, inserendola per mezzo di ampie scale 


nel ricco giardino disseminato di fantastiche grot- 
te, di fontane e di automi semoventi, e la Villa di 
Artimino, presso Signa (1596), anch’essa armonio- 
samente inserita nel paesaggio mediante lunghe 
fronti e la singolare scala d'accesso a due rampe. A 
Firenze progettò la Grotta (1583-92) nel giardino 
di Boboli, il Casino Mediceo, di cui restano alcune 
belle finestre, e il completamento degli Uffizi, con 
la galleria e la tribuna all’estremità sud, facendosi 
aiutare da B. Poccetti; eseguì alcuni disegni per la 
facciata del Duomo (1587 e 1596) e quello per la 
facciata di Santa Trinita (in questa chiesa progettò 
anche nel 1574 la scala del presbiterio, di capric- 
cioso disegno prebarocco, poi trasferita in Santo 
Stefano al Ponte). Fra le altre sue opere, le fortifi- 
cazioni di numerose città della Toscana e la fortez- 
za di Belvedere a Firenze. Tipico rappresentante 
del manierismo toscano, B. ha lasciato costruzioni 
di impronta sobria e severa, mentre nelle opere 
non architettoniche è spesso presente un gusto 
nuovo per i materiali preziosi e per forme più mo- 
bili e vivaci. 

Burchfield Charles (Ashtabula Harbor, Ohio, 
1893 - West Seneca, New York, 1967) pittore sta- 
tunitense. Perfezionò in momenti successivi una 
raffinata tecnica di stesura dell’acquarello a vela- 
ture progressive su materiali a secco: inizialmente 
(1916-18) dipingeva paesaggi immaginari forte- 
mente decorativi, anche se d’intonazione dram- 
matica (L'uccello misterioso, 1917, Delaware Art 
Mus.); il trasferimento a Buffalo come capo desi- 
gner per un'impresa di carte da parati e il conse- 
guente interesse per l'architettura del MidWest lo 
portarono ad adottare lo stile realistico che gli ha 
meritato un ruolo importante nell’ambito della 
«scena americana» degli anni Ventie Trenta (Va- 
goni-merci sotto un ponte, 1933, Detroit Inst. of 
Arts); dagli anni Quaranta, infine, tornò ai motivi 
lirico-fantastici del primo periodo, amplificando 
in senso espressivo la componente drammatica e 
simbolica della rappresentazione della natura con 
l'adozione di una scala monumentale (Capriccio 
di mezza estate, 1945, Columbus Mus. of Art). 
Burckhardt Jacob (Basilea 1818-97) storico del- 
l’arte svizzero. Insegnante al Politecnico di Zurigo 
e all’Università di Basilea, incentrò i suoi interes- 
si e la sua opera di storico della cultura sul perio- 
do del rinascimento italiano, che in un testo fa- 
moso, La civiltà del rinascimento in Italia (1860), 
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esaminò sotto diversi aspetti e angolature (storia 
della civiltà, degli stili, delle personalità artisti- 
che). Malgrado la mancanza di unità dei giudizi 
critici di B., la sua visione del rinascimento come 
momento della riscoperta dell’uomo e della na- 
scita di un nuovo mondo figurativo ha avuto un 
influsso notevole su tutta la cultura europea. Le 
pagine migliori di B. sono forse rintracciabili, per 
l'immediata vivezza del rapporto con l’opera d’ar- 
te, nel Cicerone (1855), testimonianza della sua 
appassionata scoperta dell’arte italiana; il libro co- 
nobbe un enorme successo fino a creare un vero e 
proprio «genere» della letteratura guidistica, ma i 
successivi aggiornamenti gli tolsero parte della 
freschezza originaria. 

Burden Chris + body art. 

Buren Daniel (Boulogne-sur-Seine 1938) artista 
francese. Tra i fondatori nel 1966-67 del gruppo 
BMPT (con O. Mosset, M. Parmentier e N. Toroni), 
si è connotato, agli inizi, come artista costante- 
mente impegnato nella critica sociologico-politica 
del sistema borghese dell’arte e della sua fruizione. 
Lavora programmaticamente in situ — sia in conte- 
sti urbani, pubblici (Due livelli, 1985-86, Parigi, 
cortile del Palais Royal), sia in più canonici luoghi 
dell’arte come musei e gallerie (Pittura/scultura 
1971, New York, Guggenheim Mus.) - sottoli- 
neando le caratteristiche strutturali dello spazio 
architettonico di volta in volta prescelto attraverso 
una «cifra stilistica» ben riconoscibile: strisce verti- 
cali di tela o carta — per lo più in un’alternanza di 
bianco e di colore — lasciate fluttuare liberamente 
o applicate a supporti (muri di vecchi immobili, 
scalinate, monumenti, spazi per affissioni pubblici- 
tarie). Attraverso questo artificio visuale, non del 
tutto immune da esiti di decorativismo scenografi- 
co, le installazioni ambientali di B. restituiscono 
Visibilità e suggestione a spazi «rimossi». 

Burgin Victor + concettuale, arte. 

Burgkmair Hans il Vecchio (Augusta 1473-1531) 
pittore e incisore tedesco. Attivo (1488) nella bot- 
tega di M. Schongauer a Colmar, nel 1498 fu ac- 
colto nella corporazione dei pittori della città nata- 
le. Rappresentante fra i più significativi del rinasci- 
mento tedesco, dipinse importanti pale d'altare 
(Maria nel roseto, 1509, Norimberga, Mus. Germa- 
nico; Altare di san Giovanni, 1518, e Altare della 
croce fissione, 1519, Monaco di Baviera, Alte Pin.); 
fra il 1512 e il 1518 eseguì xilografie per l’impera- 
tore Massimiliano (collaborò alla serie / trionfi del- 
l'imperatore e fornì disegni per le illustrazioni del- 
l'autobiografia dell’imperatore) e lavorò per i ban- 
chieri Fugger e per Guglielmo iv di Baviera. La 
pittura di B., profondo conoscitore dell’arte dell’]- 
talia settentrionale (dove soggiornò nel 1507), si 
esprime attraverso composizioni di salda e impo- 
nente struttura, nelle quali si manifesta un senso 
realistico della natura e una notevole armonia cro- 
matica, basata talvolta su tonalità sommesse, talal- 
tra su gamme più vive, vicine al gusto veneziano. 
Burle Marx Roberto (San Paolo 1909 - Rio de Ja- 
neiro 1994) pittore e architetto brasiliano. E noto 
soprattutto per le sue architetture di giardini, do- 
ve espresse una composita cultura che va dalla 
tradizione barocca a modi liberty o razionalistici. 


A lui si devono il progetto per il giardino del Mu- 
seo di Arte Moderna a Rio de Janeiro (1959-60) e 
quello per il giardino del Ministero degli Affari 
Esteri (Brasilia, 1970), nei quali si riflette la sua 
concezione di un’«arte globale», capace di coin- 
volgere in uno spazio figurativo fortemente pre- 
meditato tutti gli elementi ambientali e naturali. 
Burljuk David (Karkov 1882 - Southampton, 
Long Island, 1967) pittore russo. Fu uno dei mag- 
giori protagonisti dell’avanguardia russa. Aperto 
alle esperienze internazionali (nel 1903 fu a Mo- 
naco, poi per due anni a Parigi), nel 1907 diede vi- 
ta a Mosca ai gruppi La Ghirlanda e La Rosa Az- 
zurra; nel 1909 organizzò importanti mostre a San 
Pietroburgo: era vicino al primitivismo della 
Gonòarova e si rifaceva a sua volta alle tradizioni 
della pittura popolare (// nuo antenato cosacco, 
1908 ca). Nel 1910 pubblicò /n difesa della Nuova 
Arte, conobbe V. Kandinskij ed entrò in rapporto 
col gruppo monacense del Blaue Reiter. Divenu- 
to sostenitore dell’arte futurista, nel 1913-14 
compì, con Majakovskij e Kamenskij, un giro di 
propaganda futurista in numerose città russe. Nel 
1918 lasciò la Russia per gli Stati Uniti 

Burljuk Vladimir (Cernijanka, Ucraina, 1887 - Sa- 
lonicco 1917) pittore russo. Fratello di David B., 
compì gli studi artistici a Odessa; nel 1907 espose 
per la prima volta a Mosca con i membri del soda- 
lizio La Rosa Azzurra. Nei primi anni Dieci aderì 
al gruppo monacense del Blaue Reiter e strinse 
amicizia con V. Kandinskij. Prese parte a tutte le 
attività futuriste russe e nel 1914, in occasione del 
viaggio di Marinetti in Russia, divenne amico del 
poeta. Nel 1915 espose a Roma, insieme a F. De- 
pero, «tavole parolibere». All’interno del futuri- 
smo russo si distinse per le geniali intuizioni poli- 
materiche, anticipatrici di quelle dadaiste. 

Burn lan + Art & Language. 

Burnacini Ludovico Ottavio (Mantova 1636 - 
Vienna 1707) architetto e scenografo italiano. Ol- 
tre che per la sua attività di architetto a Vienna, 
ebbe grande rilievo come scenografo e costumi- 
sta, succedendo al padre Giovanni (m. nel 1665) 
nella carica di pittore teatrale alla corte degli 
Asburgo. Il ricco corpus di disegni dell’Albertina 
di Vienna documenta il suo felice estro barocco e 
la sua straordinaria abilità nel creare sorprenden- 
ti effetti illusionistici di profondità spaziale. 
Burne-Jones Edward Coley (Birmingham 1833 - 
Fulham, Londra, 1898) pittore inglese. Fu amico e 
collaboratore di W. Morris, col quale disegnè 
molti cartoni per vetrate. Argomenti religyoS 
(Adorazione dei Magi e dei pastori, 1861-62, 
DL Tate ki mili classici (Storia di ti 


maestro; Tore dello e 
dei modelli, esse conserva 
guità e d’inquietudine che colloca l’opera di B.-J. 
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Buscheto 


fra il preraffaellismo e l’arte decadente e simboli- 
sta del tardo Ottocento. 

Burnham Daniel Hudson (Henderson, New 
York, 1846 - Heidelberg, 1912) architetto statuni- 
tense. Esponente della Scuola di Chicago, rea- 
lizzò in collaborazione con J.W. Root alcuni edifi- 
ci che hanno un posto di rilievo nella storia del 
Movimento moderno per l’audace sperimentazio- 
ne delle nuove tecnologie costruttive in ferro 
(Majestic Hotel, 1892-93; Reliance Building, 1895; 
Railway Exchange Building, 1903-04). Dopo la 
morte di Root (1891), B. svolse un’intensa attività 
urbanistica, caratterizzata da un’adesione ai mo- 
delli neoclassicistici dell’Ecole des Beaux-Arts 
che fece di lui uno dei principali sostenitori del 
movimento americano City Beautiful (progetto 
per l’Esposizione di Chicago, 1893; piani di San 
Francisco, 1906, e di Chicago, 1906-07). 

Burra Edward (Londra 1905 - Hastings 1976) pit- 
tore inglese. Formatosi al Royal College di Lon- 
dra, elaborò inizialmente uno stile caratterizzato 
da soggetti e luoghi popolari (i caffé portuali di 
Marsiglia o le Strade di Harlem, 1933-34, Londra, 
Tate Gall.) e dall'impiego di una gamma cromati- 
ca vivida associata a un realismo grottesco, per il 
quale è stato accostato a G. Grosz. Verso la metà 
degli anni Trenta, l'emergere dell’elemento fanta- 
stico (Scheletri danzanti, 1934, Londra, Tate 
Gall.) lo avvicinò al gruppo Unit One, fondato da 
P. Nash nel 1933, del quale divenne membro pur 
mantenendosi distante dagli elementi più orto- 
dossi della poetica surrealista. La tragedia della 
guerra lo portò dapprima a dedicarsi a soggetti re- 
ligiosi e quindi, dagli anni Cinquanta, a privilegia- 
re la pittura di paesaggio ( Valle e fiume, Northum- 
berland, 1972 Londra, Tate Gall.). 

Burri Alberto (Città di Castello, Perugia, 1915 - 
Nizza 1995) pittore italiano. Laureato in medicina, 
cominciò a dipingere nel 1944 rinunciando alla pro- 
fessione. Alla fine degli anni Quaranta avviò la sua 
sperimentazione su materiali inconsueti per la sce- 
na artistica italiana del tempo, incominciando le se- 
rie dei Sacchi (1949; dal 1952 i primi grandi Sacchi), 
caratterizzata dalla casualità delle imperfezioni e 
degli strappi, riportati attraverso rammendi e altri 
interventi, anche di colore, a una qualità formale 
precisamente ricercata; dei Catrami (1950); delle 
Muffe (1950-53); dei Gobbi (dipinti aggettanti, 
1950-55). Aveva intanto aderito, con G. Capogros- 
si, M. Ballocco e E. Colla al gruppo Origine (1950)- 
51). AI 1953, quando espose dipinti e collage a Chi- 
cago, risale l’inizio della sua grande fortuna inter- 
nazionale come figura centrale e di assoluta origi- 
nalità nell'ambito dell’arte informale, proseguita 
con la partecipazione a mostre importanti a New 
York (Mus. of Mod. Art) e San Francisco (Mus. of 
Mod. Art) che non interrompeva la sua raffinatissi- 
ma ricerca sulla forma attraverso interventi su ma- 
teriali comuni: del 1954-55 sono le prime Combu- 
stioni, del 1958 i Ferri. Dagli anni Sessanta la sua 
produzione, comunque di estrema eleganza, si è 
fatta sempre più di maniera, pur rinnovandosi an- 
cora, quanto a forme e materiali, nelle serie dei 
Cretti e dei Cellotex. Una grande raccolta di sue 
opere, che documenta tutti i passaggi della sua pro- 
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«Sacco 3 P» (part., 1953): iuta, colla e vinile su tela. Coll. 
priv. 


duzione, si trova a Città di Castello, nella Coll. Bur- 
ri della Fondazione Palazzo Albizzini. 

Burri René (Zurigo 1933) fotografo svizzero. Stu- 
diò pittura e fotografia alla Scuola d’arte di Zurigo; 
fece la sua prima esperienza professionale nel 1953 
come assistente operatore in un lungometraggio 
della Walt Disney Productions sulla Svizzera. Nel 
1955, presentato da W. Bischof, cominciò a colla- 
borare con l’agenzia Magnum, realizzando nume- 
rosi reportages in ogni parte del mondo. A tale at- 
tività ha affiancato una produzione di ritratti (fa- 
mosi quelli di R. Oppenheimer e di Che Guevara). 
Burrini Giovanni Antonio (Bologna 1656-1727) 
pittore italiano. Fu attivo soprattutto a Bologna, 
dove lasciò in chiese, ville e palazzi vasti cicli di af- 
freschi (in Villa Albergati di Zola Predosa, Casa 
Ratta, San Giovanni dei Celestini, Palazzo Ala- 
mandini-Pini, Casa Bugami). Allievo di D.M. Ca- 
nuti, si staccò dal classicismo bolognese orientan- 
dosi verso lo Strozzi e il Fetti e fornendo a sua 
volta alcuni stimoli a G.M. Crespi. La sua pittura, 
di irruente piglio barocco, presenta una singolare 
freschezza cromatica. 

Bury Pol + cinetica, arte. 

Busch Wilhelm (Wiedensahl, Hannover, 1832 - 
Mechtshausen, Harz, 1908) poeta e pittore tede- 
sco. Collaborò alla rivista «Die Fliegende Blatter» 
con racconti umoristici in versi e vignette che ne 
fanno un precursore dei moderni fumetti: celebri 
gli episodi dei due monelli Max und Moritz (1865), 
da cui più tardi nacquero in America i Katzenjam- 
mer Kids, cioè i nostri Bibì e Bibò. La sua vena sa- 
tirica si rafforza nella Pia Elena (1872) e nelle Av- 
venture d’uno scapolo (1875). Nel suo pessimismo 
quasi schopenhaueriano e nei frequenti tratti di sa- 
dismo si manifestano, con accenti a volte sinistri, 
alcuni spunti della cultura tedesca postromantica. 

Buscheto (attivo a Pisa nella seconda metà del 


Busi 


180 


sec. XI e nei primi decenni del x) architetto italia- 
no. Il suo nome è legato alla Cattedrale di Pisa, di 
cui progettò e diresse la costruzione tra il 1064 e il 
1110, poi ampliata e completata da Rainaldo. La 
basilica, con pianta a croce latina, cinque navate, 
transetto a tre navate e cupola ellittica, fu consa- 
crata nel 1118; monumento esemplare del romani- 
co pisano, essa si pone come altissima espressione 
dei valori della nuova cultura urbana. Nell’ambito 
di una spazialità grandiosa, di ispirazione classica 
(l’esperienza romana di B. è palese), l’opera rias- 
sume felicemente elementi stilistici di diversa pro- 
venienza, dai lombardi ai bizantino-orientali. 
Busi Giovanni + Cariani. 

Buson (1716-83) poeta e pittore giapponese. Il 
suo vero nome di famiglia era Taniguchi, oppure 
Yosa; ma assunse anche altri nomi, come Tora, 
Shunsei, Yahantei ecc. Recatosi a Edo (oggi 
Tokyo), vi studiò lo haiku (poesia composta di 17 
sillabe) col maestro Hayano Hajin; successivamen- 
te si stabilì a Kyoto, dove raggiunse la celebrità sia 
come poeta sia come pittore. Esponente dello stile 
detto nanga (pittura meridionale), uno fra quelli 
predominanti nei secc. xvili e XIX, B. studiò la pit- 
tura cinese Ming e Ch’ing, ma in seguito maturò 
uno stile del tutto personale. Nel paesaggio adottò 
una forma di rappresentazione che si avvicina mol- 
to alla prospettiva lineare e aerea dell’occidente, 
preoccupandosi tuttavia di creare immagini di ca- 
rattere essenzialmente letterario. Infatti la realtà 
fu per lui soprattutto un pretesto per visualizzare 
contenuti elaborati in sede teorica e critica 0 colti a 
livello intuitivo. Tra le sue opere: uno dei due di- 
pinti intitolati /&ben Jtgi (Dieci vantaggi e dicci 
gioie della vita rurale, oggi nella Coll. Kawabata a 
Kanagawa); Asakumadake-shinkei (Paesaggio 
montano, dal vero, Tokyo, Coll. Kuribayashi). 
Bussola Dionigi (Milano?, 1615 - Milano 1686) 
scultore italiano. Educatosi a Roma, dal 1645 fu a 
Milano, dove lavorò nel cantiere del Duomo. De- 
rivò dal suo maestro E. Ferrata l'equilibrio tra 
elementi classicisti e barocchi e innestò sul gusto 
scenografico del Seicento la drammaticità e lo 
schietto realismo della tradizione lombarda, 
espressi soprattutto nei lavori per i Sacri Monti di 
Varese, Orta e Varallo. 

Bustelli Franz Anton (Locarno 1723 - Nymphen- 
burg, Monaco, 1763) ceramista svizzero. Attivo 
dal 1754 nella manifattura di vorcellana di Neu- 
deck, e quindi in quella di Nymphenburg, fu uno 
dei più fertili ed eleganti maestri della ceramica 
rococò. Predilesse scene pastorali e galanti, cine- 
serie, personaggi della commedia dell’arte. Eseguì 
anche busti-ritratto di grande vivacità. 

Busti Agostino + Bambaia. 

busto statua rappresentante una figura umana 
dalla cintola in su, in genere priva di braccia; il no- 
me (dal latino best, luogo dove si bruciano i 
defunti) deriva dall’usanza romana di porla sui 
monumenti sepolcrali. Il b. ebbe larga diffusione 
nel mondo romano a partire dall'età repubblicana 
(suoi antecedenti possono essere considerati l’er- 
ma greca e il canopo etrusco): la figura, poteva es- 
sere tagliata alla base della testa. con l’abbozzo 
delle clavicole. oppure rappresentare una piccola 


parte del petto o la persona fino alla cintola; tipi- 
che le stele lapidee funerarie con i b. dei defunti 
ad altorilievo e le imagines clipeatae. Nei secc. xi 
e xIv si sviluppò il nuovo tipo del b.-reliquiario. Il 
b.-ritratto tornò in auge in età rinascimentale (Mi- 
no da Fiesole, A. Rossellino, Verrocchio). In Ber- 
nini (b. di Francesco 1 d’Este) il b. acquista dina- 
mismo e straordinaria intensità. 

Butinone Bernardino (Treviglio, Bergamo, 1450 
ca - notizie fino al 1528) pittore italiano. Attivo a 
Milano, fu esponente di primo piano di quella cor- 
rente artistica di estrazione padovano-ferrarese, 
diffusa in Lombardia dal 1470 ca, che annovera 
scultori come i Mantegazza e l Amadeo. Attorno 
alla sua unica opera firmata e datata, il Trittico del 
Carmine (1484, Milano, Brera), è stato ricostruito 
un plausibile percorso della sua evoluzione stilisti- 
ca, ponendo ai suoi esordi, attorno al 1480), le ope- 
re di più marcata derivazione ferrarese, caratteriz- 
zate da un tratto aspro e scheggiato: una quindici- 
na di tavolette, parti di polittico, disperse tra varie 
collezioni (Circoncisione, Bergamo, Acc. Carra- 
ra), e tavole quali la Madonna con angeli e santi 
(Isola Bella, Coll. Borromeo), dove il fondale ar- 
chitettonico, d’impronta bramantesca, è variato da 
decorazioni preziose e classicheggianti riprese da 
C. Tura. Nelle opere posteriori si nota un progres- 
sivo addolcirsi e ampliarsi delle forme e un acco- 
starsi alla monumentalità foppesca, effetto anche 
della lunga collaborazione con B. Zenale. Insie- 
me, nel 1485-90), i due pittori collaborano a Milano 
negli affreschi con Santi domenicani sui pilastri di 
Santa Maria delle Grazie e, nel 1493-95, nella Cap- 
pella Grifi di San Pietro in Gessate, con affreschi 
di taglio aggressivamente illusionistico; eseguono 
inoltre decorazioni (perdute) nella Sala della Bal- 
la del Castello Sforzesco. Il frutto più alto di que- 
sta collaborazione è il grande Polittico di Treviglio 
(1485-91, Treviglio, Collegiata di San Martino) a 
sei scomparti, dove B., per le sezioni che gli com- 
petono, alterna uno stile largo e monumentale — 
affine a quello dello Zenale — nelle tavole maggio- 
ri e un linguaggio, invece, ancora mantegnesco 
nella predella, che ricorda le sue prime opere. La 
lezione di B. fu ripresa, nei dipinti giovanili, dal 
Bramantino, probabilmente suo allievo. 

Butler Reginald (Buntingford, Hertfordshire, 
1913 - Great Berkhampstead, Hertfordshire, 
1981) scultore inglese. Dopo una prima esperien- 
za di architetto, si dedicò (1944) alla scultura. Le 
sue prime opere sono costituite da strutture in fer- 
ro che creano arabeschi tridimensionali, con esiti 
avvicinabili alle forme di P. Nash e di G. Suther- 
land; successivamente, B. ha plasmato immagini 
che tendono a configurarsi come mostri o insetti 
ambigui e inquietanti. Passato all’uso del bronzo, 
si dedicò allo studio della figura umana (Giovi- 
netta, 1952-53, Londra, British Council), con sem- 
pre maggiore semplificazione formale. 
Buytewech Willem (Rotterdam 1591/92-1624) 
pittore olandese. Si conoscono solo una decina di 
sue opere raffiguranti «allegre compagnie» in in- 
terni di taverne o case, concepite con vivacità e 
ironia e spesso ispirate a dipinti di F. Hals. 

Bylert Jan van + Van Bijlert, Jan. 


Cabanel Alexandre (Montpellier 1823 - Parigi 
1889) pittore francese. Caratterizzato da virtuosi- 
smo accademico pervaso di sensuale pathos, di- 
pinse nel 1863 La nascita di Venere (Parigi, Mus. 
d'Orsay): l’opera, che intendeva coniugare la sen- 
sualità di F. Boucher con la perfezione formale di 
J-A.-D. Ingres, fu acquistata da Napoleone ti e 
gli valse grande notorietà. Nel 1863 venne nomi- 
nato professore dell’Ecole des Beaux-Arts e si de- 
dicò alla sua riorganizzazione. Tra le altre opere: 
Ritratto di Napoleone tr (1865) per il Palazzo del- 
le Tuileries, Morte di Francesca da Rimini e Paolo 
Malatesta (1870, Parigi, Mus. d'Orsay). 

Cabel -» Arentsz, Arent. 

Cabianca Vincenzo (Verona 1827 - Roma 1902) 
pittore italiano. Dopo gli studi accademici a Ve- 
rona e a Venezia, si stabilì a Firenze, dove operò 
dal 1853 al 1863 entrando in contatto con i mac- 
chiaioli. Predilesse temi di marine (Monachine in 
riva al mare, 1869, Milano, Gall. d'Arte Mod.) e di 
luoghi assolati, nei quali espresse una vigorosa 
sensibilità cromatica. Trasferitosi a Roma (ma 
con frequenti viaggi a Londra), nell’ultimo perio- 
do si dedicò all’acquerello, rendendo fluidi e mor- 
bidi gli effetti di chiaroscuro a lui congeniali. 
cabirici, vasi gruppo di vasi (in genere + cantari o 
calici) a figure nere rinvenuti nel Santuario dei mi- 
steri cabirici, nei pressi di Tebe, datati tra la secon- 
da metà del sec. v a.C. e il sec. iv a.C. La decora- 
zione figurata di questi manufatti, di gusto popola- 


re, è sovente ispirata al mito di Kdbetros, versione 
beotica di Dioniso, visto in chiave caricaturale e 
farsesca. | vasi con questa figurazione appartengo- 
no alla fase più antica della produzione, nel cui am- 
bito sono stati individuati alcuni ceramografi più 
significativi, come il Pittore di Misti. Una decora- 
zione con soli tralci vegetali caratterizza invece i 
vasi datati agli ultimi decenni del sec. iv a.C. 
Cabrera Jaime (notizie 1394-1432) pittore spa- 
gnolo, autore del dossale d’altare di San Nicola 
(1406) per la Cattedrale di Manresa, ora nel Mus. 
Histérico de La Seu. E ritenuto con L. Borrassà 
uno dei maggiori esponenti della pittura narrativa 
tardogotica di derivazione senese in Catalogna. 
Caccia Guglielmo + Moncalvo. 

Cacciatori Benedetto (Carrara 1794-1871) scul- 
tore italiano. Formatosi a Carrara alla scuola del 
Bartolini, nel 1810 si trasferì a Milano, dove la- 
vorò con C. Pacetti al complesso di sculture del- 
l’Arco della Pace (statue del Po e del Ticino, In- 
gresso di Francesco 1). Professore all'Accademia 
di Brera dal 1853 al 1860, fu scultore molto proli- 
fico (Monumenti funerari e celebrativi, bassorilie- 
vi, ritratti, soggetti sacri), di compassato e spesso 
convenzionale classicismo, appena sfiorato da 
tratti di purismo neorinascimentale (Piera, Mila- 
no, San Sebastiano) e a volte forzatamente piega- 
to al gusto storicista romantico. Ciò è soprattutto 
evidente nelle opere commissionategli dai Savoia: 
sculture per il castello di Agliè, nonumento fune- 
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«La nascita di Venere» 
(1863): olio su tela. cm 
130x225. Parigi, Musée 
d'Orsay. 


Caccini 


bre ad Amedeo vm nel Duomo di Torino (1838), 


tombe neogotiche nell'abbazia di Hautecombe. 
Caccini Giovan Battista (Firenze 1556-1612/13) 
scultore e architetto italiano. Allievo del manieri- 
sta G.A. Dosio, fu attivo soprattutto a Firenze 
(coro e ciborio in Santo Spirito, 1590- 1606: Cap- 
pella Strozzi in Santa Trinita: statue nel giardino 
di Boboli), dimostrandosi sensibile alle sottili ele- 
ganze del Giambologna. 

Cacialli Giuseppe (Firenze 1770-1828) architetto e 
pittore italiano. Nominato architetto di corte dal 
granduca di Toscana, eseguì tra l’altro la sistemazio- 
ne e la decorazione neoclassica del «quartiere di Na- 
poleone» a Palazzo Pitti. Intervenne inoltre nei giar- 
dini di Boboli e ultimò la Villa di Poggio Imperiale. 
Cades Giuseppe (Roma 1750-99) pittore italia- 
no. Talento precocissimo, studiò con D. Corvi fi- 
no al 1766, ma si caratterizzò subito per una sin- 
golare autonomia di linguaggio, più vicino a N.A. 
Abilgaard che ai romani e per un atteggiamento 
spregiudicato nei confronti dell’antichità classica 
(Achille e Patroclo, Cornelia madre dei Gracchi, 
Parigi, Louvre). 1 numerosi dipinti a soggetto reli- 
gioso (Estasi di san Giuseppe da Copertino, Ro- 
ma, Santi Apostoli: Madonna e i beati Gaspare e 
Nicola, Roma, Sant Andrea delle Fratte) manife- 
stano la conoscenza profonda della grande tradi- 
zione pittorica cinque-seicentesca, dai veneti a 
Rubens, agli emiliani, mentre nel solenne impian- 
to delle opere eseguite dopo il 1780 (Apparizione 
di san Pietro alle sante Agata e Lucia, Ascoli Pice- 
no, Duomo) si evidenzia il contatto con i pension- 
naires dell'Accademia di Francia. 

Cadmus Paul (New York 1904 - Weston, Con- 
necticut, 1999) pittore statunitense. Formatosi alla 
National Academy of Design, cominciò a dipinge- 
re durante un soggiorno europeo (1931-32). Di ri- 
torno negli Stati Uniti, si presentò sulla scena arti- 
stica con il dipinto Arrivano i marinai (1934, Wa- 
shington, Naval Historical Center), che fece scal- 
pore per il modo tutt'altro che eroico di presentare 
la marina americana. L'opera fu il punto di par- 
tenza di un realismo narrativo ricco di umori e sar- 
casmi, ma sostanzialmente antimodernista e lin- 
guisticamente memore di una sorta di neorinasci- 
mentalismo, che avrebbe caratterizzato tutta la sua 
produzione (murali per gli uffici postali di Port 
Washington, Rhode Island, 1936, e Richmond, 
Virginia, 1938: Campo da gioco, 1948, Athens, 
Georgia Mus. of Art: Bar Italia, 1955, Washington, 
Nat. Mus. of American Art). 

Cadorin Guido (Venezia 1892-1975) pittore ita- 
liano. Allievo di C. Laurenti e C. Tallone, si af- 
fermò all'Esposizione internazionale di Roma del 
191] con dipinti di gusto liberty. Dopo la guerra 
cominciò a guardare alla pittura italiana del Quat- 
trocento, non ignorando peraltro la Secessione e 
K. Van Dongen (Le tabacchine, 1920, Roma, Pa- 
lazzo del Quirinale). Espose alle mostre del No- 
vecento italiano (1926 e 1929) e dal 1936 divenne 
titolare della cattedra di pittura all'Accademia di 
Venezia. Importante la sua attività di decoratore 
e affrescatore: da ricordare i cicli di affreschi — 
eseguiti tra il 1921 e il 1929 - nell’Hotel Amba- 
sciatori di Roma e nella casa di D'Annunzio alla 
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Zambra del Misello nonché la decorazione musi- 
va dell'abside di San Giusto a Trieste. 
Cafaggiolo fabbrica di maiolica aperta nel 1498 
negli edil'ici annessi al castello mediceo di Cafag- 
giolo. Gestita dai ceramisti di Montelupo, Stefano 
e Pietro di Filippo, detti Fattorini, la fabbrica fu 
attiva nella prima metà del Cinquecento; la pro- 
duzione, influenzata da quella di Faenza, fu carat- 
terizzata da grande eleganza nelle decorazioni 
ispirate all'incisione fiorentina. Celebre il piatto 
con la Cavalcata di Giuditta (1510-15 ca, Londra, 
Victoria and Albert Mus.). 

Caffà Melchiorre, detto il Maltese (Malta 1631? - 
Roma 1667) scultore italiano originario di Malta. 
Nonostante la breve carriera, fu uno dei protagoni- 
sti del secondo barocco romano. Allievo e collabo- 
ratore di E. Ferrata, si rifece piuttosto al Baciccio e 
al Bernini, reinterpretato con sottili trapassi lumi- 
nistici e pittorici. Nella Estasi di santa Caterina da 
Siena (Roma, Santa Caterina a Magnanapoli) l’an- 
damento fluido della composizione acquista una 
più tenera suggestione dall'accordo con la vivace 
policromia del fondo, mentre una spiritualità quasi 
morbosa pervade il San Tommaso di Villanova di- 
stribuisce elemosine (Roma, Sant'Agostino). Per i 
domenicani di Lima (Perù) scolpì il gruppo mar- 
moreo di Santa Rosa da Lima morente, di cui un 
bozzetto è a Roma, Palazzo Venezia, opera che in- 
fluenzerà la Beata Ludovica Albertoni del Bernini. 
Caffi Ippolito (Belluno 1809 - battaglia di Lissa 
1866) pittore italiano. Si formò inizialmente a Bel- 
luno e a Padova, poi all'Accademia di Venezia, 
dove ebbe modo di studiare le opere dei vedutisti 
veneziani del Settecento, il cui influsso è evidente 
nella sua prima produzione (// ponte di Rialto, 
Venezia, Gall. Internaz. d'Arte Mod. Ca’ Pesa- 
ro). In seguito, un soggiorno romano (1833) e la 
conoscenza dell’opera di Corot diedero ai suoi 
paesaggi morbidezza di toni, novità di taglio e vi- 
vacità di colori (Roma da Monte Mario, 1857, Ro- 
ma, Gall. Naz. d'Arte Mod.). Nella sua ricca pro- 
duzione illustrò con nitore e fantasia vicende del- 
la sua vita avventurosa (Ascensione in mongolfie- 
ra, Bombardamento di Marghera) e vedute dei 
suoi luoghi prediletti: Venezia, l'Oriente, Roma. 
Caffieri (secc. xvi-xvur) famiglia di artisti e arti- 
giani italiani. Furono attivi soprattutto in Francia, 
dove godettero di notevole fama nel campo delle 
arti decorative. Alla famiglia appartennero ebani- 
sti come riLippo (Roma 1634 - Parigi 1716), attivo a 
Parigi dal 1660) su invito del cardinale Mazarino; 
bronzisti come JAcQUES (Parigi 1678-1755), uno dei 
massimi esponenti dello stile rocaille (suo è l’Oro- 
logio del delfino, con indicazioni astronomiche, che 
si trova a Versailles), o come suo figlio PHILIPPE 
(Parigi 1714-74), che tenne un attivissimo atelier 
in faubourg Saint-Germain: scultori come JEAN- 
JACQUES (Parigi 1725-92), altro figlio di Jacques, al- 
lievo di J.-B. Lemoine e autore di numerosi busti 
d’un realismo assai vivace: Rameau (Parigi, Opé- 
ra), Corneille (Parigi, Comédie Frangaise), L'astro- 
nomo Pingri (Parigi, Louvre). A Roma dal 1749 al 
1753, fu sensibile all'influsso del Bernini (gruppo 
della Santissima Trinità in San Luigi dei Francesi). 
Cage John (Los Angeles, California, 1912 - New 
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«Cleopatra morente» (1658 ca): olio su tela, cm 140Xx159,5. 
Vienna, Kunsthistorisches Museum. 


York 1992) compositore statunitense. La sua conce- 
zione della «composizione come processo», aperta 
al caso e alla contaminazione con linguaggi diversi, 
ha influenzato in modo cruciale non solo gli sviluppi 
della musica d'avanguardia nel secondo dopoguer- 
ra, ma anche il lavoro di numerosi artisti visivi. Nel 
1952 organizzò al Black Mountain College, con il 
coreografo M. Cunningham (con cui collaborava 
già dal 1942), D. Tudor e R. Rauschenberg, una sto- 
rica performance, L'evento, di grande importanza 
per la cultura artistica statunitense degli anni Cin- 
quanta nelle sue componenti dello happening e del 
new dada. Di particolare rilievo fu il suo insegna- 
mento alla New York School for Social Research 
(1956-58), dove ebbe come allievi G. Brecht e A. 
Kaprow, che, insieme a N.J. Paik e Ch. Moorman, 
lo coinvolsero in seguito nell’esperienza di Fluxus. 
Cagli Corrado (Ancona 1910 - Roma 1976) pittore 
italiano. Studiò all'Accademia di Roma e si inte- 
ressò alle tecniche dell'affresco; nel 1929 si trasferì 
a Umbertide, dove diresse le Ceramiche Rometti, 
dalle quali sarebbero usciti bellissimi pezzi suoi e di 
Leoncillo. Tornato a Roma, diede vita con G, Ca- 
pogrossi, E. Cavalli e R. Melli alla cosiddetta École 
de Rome (+ romana, Scuola) e fu protagonista del 
rilancio della metafisica e dell’arcaismo, già propo- 
sto nel murale Pre/udi alla guerra per la Triennale 
milanese del 1933 e compiutamente sviluppato nei 
pannelli della Battaglia dt San Martino perla Trien- 
nale del 1936. Fu a Parigi e a New York nel 1937; 
nel 1938, a causa delle persecuzioni razziali, lasciò 
l’Italia per la Francia e poi per gli Stati Uniti, tor- 
nando in patria dopo la guerra. Nei decenni succes- 
sivi, il gusto eclettico e la costante tendenza alla 
sperimentazione lo spinsero a ricerche ora figurati- 
ve, ora astratte, spaziali, geometriche (Concertino, 
194(), Roma, coll. priv.; Apollo e Dafne, 1957, Ro- 
ma, coll. priv.), attestate anche da un'abbondantis- 
sima produzione grafica. 


Cagnacci Guido (Sant'Arcangelo di Romagna, 
Forlì, 1601 - Vienna 1663) pittore italiano. La fase 
iniziale della sua attività risulta ancora poco inda- 
gata, ma a partire dal 1635 (pala di Sant'A rcange- 
lo) il suo stile dichiara il debito nei confronti degli 
emiliani, soprattutto Guercino e Reni. Soggiornò 
brevemente a Roma (1622), esperienza da cui de- 
rivò elementi di cultura caravaggesca e riformata 
(tele della Parrocchiale di Saludecio). Negli anni 
veneziani (1650-59) e durante la permanenza a 
Vienna, dove fu chiamato dall'imperatore Leopol- 
do 1 nel 1659, si dedicò all'elaborazione tematica 
della figura femminile in dipinti caratterizzati da 
una raffinata vena sensuale (Conversione della 
Maddalena, Pasadena, Mus. of Art; Cleopatra mo- 
rente, Vienna, Kunsthistorisches Mus.). Nelle tele 
per San Mercuriale a Forlì (Gloria di san Mercu- 
riale e Gloria di san Valeriano, 1644, Forlì, Pin. 
Civ.) propose una personale interpretazione in 
chiave naturalistica della decorazione barocca. 
Cagnaccio di San Pietro pseudonimo di Natale 
Scarpa (Desenzano del Garda, Brescia, 1897 - 
Venezia 1946) pittore italiano. Dapo una breve 
stagione futurista, negli anni Venti si affermò nel- 
l'ambito del realismo magico, caratterizzandosi 
per una vena populista e affinità formali con la 
Nuova Oggettività tedesca. Nei suoi lavori ricorre 
spesso a una prospettiva accelerata (ribaltamento 
in avanti dei piani), funzionale a un’accentuazio- 
ne dell'effetto di realtà (La ragazza e lo specchio, 
1932, Roma, Gall. Naz. d'Arte Mod.). 

Cagnola Luigi (Milano 1762 - Inverigo, Como, 
1833) architetto italiano. Nobile di nascita e desti- 
nato alla carriera diplomatica, fu ben presto attrat- 
to dall’architettura e dall’archeologia, al cui studio 
si dedicò durante i soggiorni giovanili a Roma e a 
Venezia, interessandosi in particolare ai resti del- 
l'età imperiale e al Palladio. Tornato a Milano, di- 
venne il principale architetto neoclassico del pe- 
riodo napoleonico in Lombardia, partecipando 
dal 1807 con Albertolli, Canonica, Zanoia e Lan- 
driani alla Commissione d’ornato che redasse il 
primo piano regolatore di Milano e sovrintese con 
magistrale efficienza alla produzione edilizia della 
città. Accanto ai suoi numerosi progetti (conserva- 
ti nella Civ. Raccolta Bertarelli del Castello Sfor- 
zesco, Milano), vanno ricordati gli apparati archi- 
tettonici in onore di Napoleone e della sua fami- 
glia, ispirati alle forme dell'antichità romana: tra 
gli altri, i propilei di Porta Ticinese (1801-14) e l’ar- 
co temporaneo di Porta Orientale (1806), poi tra- 
dotto in pietra e marmo (1807-37) e terminato sot- 
to Francesco 1 d'Austria (Arco del Sempione, poi 
Arco della Pace). Nel 1813, per la vittoria napo- 
leonica di Wurtchen, stese il grandioso progetto di 
un monumento al Moncenisio, mai realizzato. Du- 
rante la restaurazione si dedicò al completamento 
della sua villa a Inverigo (iniziata nel 1813, finita 
dopo la sua morte), concepita come una serie di 
edifici organizzati attorno a una grande rotonda 
centrale. Progettò anche diverse chiese. fra cui la 
più notevole è la Parrocchiale di Ghisalba (1833), 
sul modello del Pantheon. 

Cahun Claude, pseudonimo di Lucy Schwob 
(Nantes 1894 - Jersey, Gran Bretagna, 1954) foto- 
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grafa e scrittrice francese. Nipote di M. Schwob, si 
accostò al Theatre de recherches dramatiques di 
P. Albert-Birot e al gruppo surrealista (in partico- 
lare ebbe un ruolo di primo piano nella fondazio- 
ne di «Contre attaque» nel 1935, a fianco di A. 
Breton c G. Bataille). In campo fotografico privi- 
legiò l’autoritratto e il fotomontaggio: nel primo, 
l’esibita androginia, programmatica nell’adozione 
dello pseudonimo a partire dal 1917, e il tema del 
doppio divennero espedienti per un’inquieta ed 
erotica messa in scena dell'identità (Autoritratto, 
1927, San Francisco, Mus. of Mod. Art), mentre il 
secondo si configurava come coreografia stra- 
niante di oggetti tipici del repertorio surrealista 
quali manichini, feticci e «memento». Dal 1940 al 
1944 condusse con la compagna Suzanne Malher- 
be azioni di resistenza antinazista; condannata, 
scampò alla reclusione nei campi di concentra- 
mento per la sopraggiunta fine del conflitto. 
Caillebotte Gustave (Parigi 1848 - Gennevilliers, 
Parigi, 1894) pittore francese. Scoperto da Monet, 
nel 1874 fu invitato a far parte del gruppo degli 
impressionisti (/ piallatori di parquet, 1875, Parigi, 
Mus. d'Orsay), con cui partecipò a cinque mostre 
collettive dal 1876 al 1882. Pittore di scene di vita 
operaia, rimase sostanzialmente legato alla sua 
prima impostazione realista, cui sovrappose però 
il senso vivo del colore e della luce appreso dagli 
impressionisti (Vele a Argenteuil, 1888 ca, Parigi, 
Mus. d'Orsay). Costituì una importante collezione 
di tele di artisti impressionisti suoi amici, che lasciò 
al Mus. du Luxembourg (ora al Mus. d'Orsay). 
caitya tempio indiano, buddhista o indù, caratte- 
rizzato da una parte terminale absidata, da navate 
simili a quelle di una basilica e da un tipo di arco, 
detto arco c., a forma di ferro di cavallo. 

Calame Alexandre (Vevey, Losanna, 1810 
Mentone 1864) pittore svizzero. Si formò alla 
scuola del compatriota F. Diday, pittore di pae- 
saggi alpestri. A Parigi (1837) conobbe l’opera di 
Th. Rousseau e di Corot; in Olanda (1838) studiò 
le opere della grande tradizione paesaggistica del 
Seicento. Le sue vedute partecipano del clima cul- 
turale romantico nella predilezione per gli aspetti 
aspri e drammatici della montagna e per il tema 
della tempesta ( Tempesta a Handeck, 1839, Gine- 
vra, Mus. d’Artet d’Histoire). 

Calamide + Kalamis. 

Calandra Davide (Torino 1£56-1915) scultore 
italiano. Allievo di O. Tabacchi, eseguì dapprima 
opere di ispirazione letteraria (Tigre reale, 1883); 
diede poi vita a una scultura più originale, in cui i 
particolari veristici e la retorica monumentale 
vengono riscattati dalla singolare vibrazione pit- 
torica delle superfici, con effetti vicini al gusto li- 
berty (Monumento al principe Amedeo di Savota, 
1902. Torino, parco del Valentino). 

Calatrava Santiago (Valencia 1951) architetto spa- 
gnolo. Le sue opere, caratterizzate da virtuosismi 
plastici di ispirazione organica, rispecchiano la gran- 
de versatilità dei suoi interessi e la predilezione per 
gli aspetti strutturali, che gli deriva dalla formazione 
ingegneristica. Tra le suc realizzazioni: il ponte Bach 
de Roda a Barcellona (1987), la stazione ferroviaria 
di Lucerna (1989), il ponte ad Alamillo, Siviglia 
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(1992), il padiglione del Kuwait all’Expo di Siviglia 
(1992), la stazione d'Oriente a Lisbona (1993-98). 
calcagnuolo scalpello a sezione rettangolare con 
lama affilata usato dagli scultori nella fase di 
sgrossatura della pietra; è confuso qualche volta 
con il + dente di cane. 

Calcar Jan Stephan van + Van Calcar, Jan 
Stephan. 

calcidesi, vasi nome con il quale si indica un co- 
spicuo gruppo di vasi, alcuni dei quali recano iscri- 
zioni in alfabeto calcidese. Cronologicamente essi 
si collocano nella seconda metà del sec. vi a.C. 
Permangono incertezze sulla localizzazione della 
bottega di produzione: secondo l'ipotesi più ac- 
creditata, sarebbe circoscritta alla zona di Reggio 
Calabria. La tecnica è quella a figure nere, con in- 
cisione e ritocco rosso e bianco. In base alle carat- 
teristiche dei v.c. sono state individuate due per- 
sonalità artistiche di grande rilievo: il Pittore delle 
iscrizioni (attivo dal 550 al 525 a.C.), a cui sono 
stati attribuiti oltre venti vasi (Anfora di Eracle e 
Gerione, Parigi, Bibliothèque Nat.); il Pittore di Fi- 
neo (530-510 a.C.), la cui opera più famosa è un’e- 
legante tazza proveniente da Vulci (Wiirzburg, 
Mus. der Universitàt). La figura di questo pittore, 
elegante e accurato, talvolta ripetitivo, è stata ul- 
teriormente delineata in seguito a nuove attribu- 
zione che hanno consentito di ipotizzare anche le- 
gami con la bottega del vasaio + Nikosthenes. 
calco impronta in negativo di una scultura otte- 
nuta facendo aderire al modello un materiale 
molle a rapida solidificazione, come gesso o cera; 
serve a ricavare, in positivo, la copta. 

calcografia procedimento di + incisione a inca- 
vo su lastra di metallo (generalmente rame), ese- 
guito con varie tecniche (bulino, niello, puntasec- 
ca) allo scopo di ottenere matrici per la stampa. 
Caldecott Randolph (Chester 1846 - St. Augusti- 
ne, Florida, 1886) disegnatore inglese. Impiegato 
di banca a Manchester, si perfezionò nel disegno 
ai corsi serali della locale School of Art. Incorag- 
giato dalla pubblicazione di alcuni disegni nel 
mensile «London Society», nel 1872 lasciò il lavo- 
ro e si trasferì a Londra, dove rapidamente si af- 
fermò come tipico illustratore dell'età vittoriana, 
pubblicando per le riviste «The Punch» e «The 
Graphic». Dal 1878 incominciò a illustrare libri 
per l'infanzia (La divertente storta di John Gilpin, 
Filastrocche), per i quali è soprattutto noto. 
Calder Alexander (Filadelfia, Pennsylvania, 1898 - 
New York 1976) scultore statunitense. Terminati 
gli studi di ingegneria, nel 1922 frequentò corsi cli 
disegno. Nel 1926 si trasferì a Parigi; l'anno dopo 
espose le prime sculture in filo di ferro che crea- 
vano giochi ingegnosamente animati. Nel 1928, 
dopo la prima personale a New York, tornò a Pa- 
rigi, dove continuò a realizzare figure zoomorfe e 
ritratti in legno e filo di ferro ed entrò in contatto 
con Mirò, Léger, Arp e MoncIrian. Nel 1931 aderì 
al movimento Abstraction-Création ed eseguì le 
sue prime sculture astratte (Panrografo, 1934, 
Stoccolma, Mod. Mus.), alle quali Arp diede il no- 
me di «stabiles». Nello stesso anno C. costruì for- 
me scultoree in movimento azionate da un moto- 
re. Dopo qualche tempo, rinunciando a qualsiasi 
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intervento meccanico, basò tutta l'animazione 
delle sue strutture sospese sul semplice soffio del- 
l’aria; nacquero così i «mobiles». L’opera di C. 
oscilla tutta tra questi due poli, come a esprimere 
due stati fisici antitetici: nei mobiles la levità, il 
movimento, la fluidità (Senza titolo - The Mc Cau- 
sland Mobile*, 1937, Washington, Nat. Gall.; 
Trappola per aragoste e coda di pesce, 1939, New 
York, Mus. of Mod. Art); negli stabiles, il peso, la 
gravità, la stasi (Vedova nera, 1959, New York, 
Mus. of Mod. Art). 

Calderini Marco (Torino 1850-1941) pittore e cri- 
tico d’arte italiano. Frequentò l'Accademia Alber- 
tina e fu allievo anche del Fontanesi, di cui scrisse 
una vivace biografia (1901). Dipinse paesaggi pie- 
montesi, dapprima fontanesiani, poi più personali, 
in una direzione essenzialmente realistica (Le rive 
del Po, 1876, Torino, Gall. Civ. d'Arte Mod). 
Caliari Benedetto (Verona 1538 - Venezia 1598) 
pittore italiano. Allievo del fratello Paolo Vero- 
nese, fu tra i più assidui collaboratori del maestro 
e ne riprese, senza particolare originalità, moduli 
compositivi e stilistici in tele di soggetto religioso 
e in decorazioni a fresco. 

Caliari Carlo (Venezia 1570-96) pittore italiano. 
Figlio di Paolo Veronese, iniziò la sua attività nel- 
la bottega del padre e in quella dei Bassano. Do- 
po la morte del padre lavorò con lo zio Benedetto 
e il fratello Gabriele a grandi tele storiche per la 
Sala del Maggior Consiglio in Palazzo Ducale a 
Venezia (1589-95). 

Caliari Paolo + Veronese, Paolo. 

calidario + terme. 

Callahan Harry (Detroit, Michigan, 1912 - Atlan- 
ta, Georgia, 1999) fotografo statunitense. I suoi 
primi lavori, che risalgono alla fine degli anni 
Trenta, risentono dell’influenza di A. Adams e di 
A. Stieglitz. Verso la metà degli anni Quaranta, C. 
raccoglie la tendenza sperimentale e astratta del 
cosiddetto New Bauhaus, fondato a Chicago da 


L. Moholy-Nagy nel 1937, volgendo la sua ricerca 
verso i temi del corpo, del paesaggio, della città. 
Nel corso della sua attività di insegnante e speri- 
mentatore, ha pubblicato numerosi volumi, tra 
cui: Nei miei occhi (1960), L'immagine multi pla: 
fotografie di H. Callahan (1961, con testo di A. Si- 
skind), Callahan (1976), A pelo d'acqua: fotogra- 
fie di H. Callahan (1980), Eleanor (1984). 
Callicrate (sec. v a.C.) architetto greco; collaborò 
con + lctino alla progettazione e alla costruzione 
del Partenone. 

Callimaco + Kallimachos. 

Callot Jacques (Nancy 1592-1635) incisore france- 
se. Dopo le primissime esperienze nell'ambiente 
manieristico di J. Bellange e, per la tecnica, nella 
bottega dell’incisore D. Crocq, si trasferì presto in 
Italia, dove trovò modelli decisivi per la sua forma- 
zione. Perfezionò infatti la tecnica del bulino a Ro- 
ma, nello studio di Ph. Thomassin (dove fu nel 
1608), copiando opere di manieristi italiani e fiam- 
minghi e dei Carracci. Recatosi a Firenze nel 1612, 
si cimentò nell’acquaforte, giovandosi delle espe- 
rienze del Parigi e del Cantagallina, e predilesse in 
seguito questa tecnica che gli permise effetti di più 
ampia libertà ed espressività di segno. Mentre ese- 
guiva, per Cosimo Il de’ Medici, incisioni dedicate a 
feste e balli di corte, C. andò maturando l'interesse 
per gli aspetti quotidiani e pittoreschi della realtà 
del suo tempo (serie dei Capricci, 1617: Fiera del- 
l’Impruneta, 1620), resi in composizioni originali, 
caratterizzate dall’immediatezza del segno e da una 
vena estrosa che mescola naturale e grottesco (i 
Gobbi, i Baroni, gli Zingari). Quando nel 1621, alla 
morte del granduca, tornò a Nancy, era ormai un 
acquafortista famoso; nel 1628 Richelieu gli com- 
missionò le incisioni celebrative della presa della 
Rochelle e dell'Ile du Roi, temi in cui C. diede pro- 
va di una sensibilità drammatica che prelude al vi- 
gore emotivo e alla forte penetrazione della più tar- 
da serie delle Grandi muserte della guerra. Con la 
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sua abbondante produzione (circa 1400) stampe e 
numerosi disegni) C. esercitò un notevole influsso 
nel campo dell'incisione per l’intero secolo grazie 
all'originalità delle invenzioni, agli spazi dilatati del- 
le composizioni e alla guizzante vitalità delle figure. 
Calò Aldo (San Cesario di Lecce 1910) - Roma 
1983) scultore italiano. Studiò a Lecce e a Firenze. 
Dall'iniziale arcaismo martiniano giunse a una 
scultura astratta, fondata sul contrappunto di for- 
me e spazio, con riferimenti ad Arp, Brancusi e 
Zadkine. A partire dal 1968 si interessò di indu- 
strial design, sviluppando una scultura a moduli di 
sapore costruttivista. 

calotipo stampa fotografica su carta sensibilizzata 
con ioduro d'argento, ottenuta da negativo di carta 
sensibilizzata secondo lo stesso procedimento e re- 
sa trasparente con cera o olio. Il procedimento, in- 
ventato dall'inglese W.H.F. Talbot nel 1841, fu det- 
to anche talbotipo. L'iposolfito di sodio, sostanza 
utilizzata per fissare l’immagine calotipica, fu sco- 
perto e applicato da Sir J. Herschel (1792-1871). Il 
c. può definirsi il primo sistema di riproduzione del- 
l’immagine fotografica in più copie; adottato in Eu- 
ropa e in America per ritratti e paesaggi, non con- 
sentiva di ottenere una buona definizione dei det- 
tagli e fu così sostituito, nel 1851, dal procedimento 
al collodio con uso di lastre negative di vetro. 
Calvaert Denijs, noto in Italia anche con il nome di 
Dionisio Fiammingo (Anversa 1540) - Bologna 
1619) pittore italo-fiammingo. Formatosi a Bolo- 
gna e a Roma con P. Fontana e L. Sabatini, nei suoi 
dipinti dal disegno accurato e dalla pennellata mor- 
bida e veloce elaborò con esperto eclettismo i mo- 
tivi dei maestri del primo rinascimento (Miracolo 
del corporale, 1581, Bologna, San Gregorio; Para- 
diso, 1601, Bologna, Santa Maria dei Servi). Dopo 
11 1574 fondò a Bologna una scuola da cui uscirono, 
tra gli altri. il Domenichino, G. Reni e F. Albani. 
Calvert Edward (Appledore, Devonshire, 1799 - 
Londra 1883) pittore e incisore inglese. Sensibile al- 
la lezione di W. Blake, eseguì litografie e quadri a 
olio su temi mitologici o bucolici (Ninfe, Pastori 
d'Arcadia, Ulisse e le sirene, Birmingham, Art Gall.). 
Calvesi Maurizio (Roma 1927) storico e critico 
d’arte italiano. Allievo di L. Venturi e G.C. Ar- 
gan, è stato ispettore alla Gall. Naz. d'Arte Mod. 
di Roma e direttore della Calcografia Naz.; nel 
1986 ha diretto la 42° edizione della Biennale di 
Venezia: insegna Storia dell'arte moderna all’U- 
niversità di Roma. | suoi studi spaziano dal rina- 
scimento (Le arti in Vaticano, 1962-65) e dal sec. 
xvil (Le incisioni dei Carracci, 1965) all'arte con- 
temporanea (Le due avanguardie: dal futurismo 
alla pop art, 1966; Duchamp invisibile: la costru- 
zione del simbolo, 1975; Avanguardia di massa, 
1978: La meta fisica schiarita, 1982). 

Calvi Jacopo Alessandro, detto il Sordino (Bolo- 
gna 1740-1815) pittore italiano. Allievo di G. Va- 
rotti e P. Zanotti a Bologna, compì viaggi di stu- 
dio a Venezia, Siena e Firenze e ripropose, in un 
timbro pateticamente devozionale, i temi della 
tradizione bolognese secentesca (Annunciazione 
della chiesa di Santa Maria delle Muratelle a Bo- 
logna, 1783). Di rilievo i numerosi scritti teorici e 
storiografici dedicati all'arte emiliana e bolognese. 


Calvi Lazzaro (Genova 1502-1607) pittore italia- 
no. Figlio e allievo di AGOSTINO (morto prima del 
1561), fu attivo a Genova, dove decorò diversi 
edifici, spesso in collaborazione con il fratello pAN- 
TALEO (interni di Palazzo Doria, 1543-44; facciata 
di Palazzo Cicala ecc.). Decoratore di composta 
vena tardomanieristica, risentì soprattutto della 
lezione di L. Cambiaso e di Perino del Vaga. Morì 
ultracentenario. 

Calzolari Pierpaolo (Bologna 1943) artista italia- 
no. Tra gli esponenti dell’arte povera, ha utilizza- 
to materiali non artistici come foglie di tabacco, 
neon, piombo, grassi vegetali, e soprattutto brina 
e ghiaccio impiegati per ricoprire oggetti comuni 
o disegnare scritte. Dagli anni Settanta si è dedi- 
cato soprattutto alla pittura, con una predilezione 
per il monocromo, e all’installazione ambientale. 
camaieu termine francese indicante originaria- 
mente una pittura monocroma o chiaroscurata 
(con un effetto simile a quello del cammeo) utiliz- 
zata nelle vetrate: è passato poi a designare un ti- 
po di pittura a chiaroscuro, forse usata per la pri- 
ma volta da L. Cranach. Oggi il termine designa 
un tipo di incisione a due legni di cui uno rappre- 
senta la tinta generale di fondo e l’altro il disegno 
lineare sovrapposto al primo, con l’effetto di evi- 
denziare le luci e le ombre. 

Camassei Andrea (Bevagna, Perugia, 1602 - Ro- 
ma 1649) pittore italiano. Si formò e operò a Ro- 
ma nella cerchia di Urbano vii, tra il classicismo 
del Domenichino, di cui fu allievo, e l'influsso di 
Pietro da Cortona e N. Poussin. Sue opere sono a 
Roma in alcuni palazzi (Barberini, Doria Pamphi- 
li) e nel Battistero di San Giovanni in Laterano. 
Cambellotti Duilio (Roma 1876-1960) pittore e 
scultore italiano. Autodidatta, esordì come scul- 
tore, ma si affermò poi come scenografo teatrale. 
Decoratore (Verrate, 1927, Gerusalemme, Cap- 
pella della Flagellazione) e illustratore di libri, fu 
autore di cicli pittorici sulla vita contadina dell’a- 
gro pontino e di varimonumenti ai caduti (Terra- 
cina, 1920). 

Cambiaso Luca (Moneglia, Genova, 1527 - Ma- 
drid 1585) pittore italiano. Fu attivo a Genova e, 
dal 1583, in Spagna all’Escorial. Dopo aver aderi- 
to, sull'esempio del padre GIOVANNI (nato nel 
1495), al gigantismo esasperato del Pordenone 
(Storie dell'Iliade, Genova, Palazzo Antonio Do- 
ria; numerosi disegni anteriori al 1550), acquisì, 
durante la collaborazione con G.B. Castello (in 
San Matteo, Palazzo Imperiale, Palazzo Grimaldi, 
sempre a Genova), una vasta cultura, aperta a in- 
fluenze venete e correggesche, e una notevole 
scienza prospettica e compositiva. Meglio degli 
affreschi e delle numerose pale d'altare, testimo- 
niano questa continua ricerca una ricchissima se- 
rie di disegni, caratterizzati da una straordinaria 
forza e concisione del segno (tendente spesso a 
una singolare astrazione cubizzante), alcuni dipin- 
ti profani (come le variazioni sul tema Venere- 
Amore e Venere-Adone) e le tele di soggetto sa- 
cro, dette «notturni», eseguite dal 1570 in poi 
(Cristo davanti a Caifa e Madonna della candela, 
Genova, Palazzo Bianco): severe meditazioni sul 
tema della luce, con effetti di intima religiosità. 
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Eseguì anche cartoni per arazzi e scolpì le Virtu 
della Cappella Lercari nel Duomo di Genova. 
Cambogia, arte della + Indocina, arte dell’. 
Camden Town Group gruppo artistico inglese di 
matrice postimpressionista, raccolto intorno a W. 
- Sickert e a Harold Gilman (1876-1919), Charles 
Ginner (1878-1952), Spencer Gore (1878-1914) e 
Robert Bevan (1865-1925). La loro pittura, carat- 
terizzata da una figurazione narrativa di tipo reali- 
sta, privilegiava scene di vita quotidiana ambienta- 
te nella moderna metropoli. Mostre del gruppo — 
con opere anche di A. + John, del futuro vortici- 
sta W. + Lewis e di Lucien Pissarro (figlio di Ca- 
mille, 1863-1944) — si tennero a Londra (Carfax 
Gall.) tra il 1911 e il 1912. 

Camelio Vittore + Gambello, Vittore. 

camera oscura o camera ottica, dispositivo costi- 
tuito da una cassetta, di varie dimensioni, dotata di 
una piccola apertura alla quale è applicata una len- 
te, che mediante uno specchio, proietta su un ve- 
tro smerigliato o su un foglio di carta un'immagine 
capovolta dell’oggetto osservato. Nei secc. xvII e 
xvi veniva usata dai vedutisti e dai pittori di pae- 
saggi e architetture per disegnare in prospettiva. 
Camera Work rivista trimestrale americana di- 
retta e pubblicata da A. Stieglitz dal 1903 al 1917. 
L'intera collezione comprende cinquanta numeri, 
ciascuno dei quali dedicato a un grande fotografo. 
Vi comparvero opere di tutti i fotografi della + 
Photo-Secession (G. Késebier, E. Steichen, P. De- 
machy, A. Langdon Coburn, D.O. Hill, Stieglitz, 
Baron de Meyer, J.M. Cameron, E. Frank, P. 
Strand) e di artisti quali A. Rodin, H. Matisse, P. 
Picasso, P. Cézanne, F. Picabia, G. Braque, fatti 
conoscere da Stieglitz al pubblico americano an- 
che attraverso una serie di mostre nelle gallerie 
Photo-Secession e 291. Nei suoi quindici anni di 
vita «C.W.» documentò il passaggio dalla fotogra- 
fia pittorialista a una fotografia potentemente 
realistica, poi definita straight photography. 
Cameron Charles (??, 1740) ca - ?, 1812) architetto 
scozzese. Fu un esponente e un teorico del neo- 
classicismo (nel 1772 pubblicò uno studio sulle 
terme romane corredato da incisioni), attivo dal 
1774 ca al servizio di Caterina n e poi di Alessan- 
dro 1 di Russia. Lavorò per la residenza imperiale 
di Carskoe Selo, oggi Puskin, e per il palazzo del 
granduca Paolo a Pavlovsk. 

Cameron Julia Margaret (Calcutta 1815 - Dikoya 
Valley, Ceylon, 1879) fotografa inglese. Compì i 
suoi studi a Parigi e in Inghilterra. Si dedicò alla fo- 
tografia dal 1863, quando la figlia le fece dono di 
un apparecchio fotografico. A partire dal 1865 rea- 
lizzÒ una serie di ritratti di intellettuali e artisti del- 
l'Inghilterra vittoriana, con alcuni dei quali illustrò 
l’opera di A. Tennyson /dilli del re e altri poemi. 
Nel 1875 si trasferì a Ceylon, dove eseguì lavori di 
genere documentaristico. Prestò sempre estrema 
cura alla scelta delle luci e delle ambientazioni tra- 
scurando invece i dettagli tecnici, soprattutto quel- 
li relativi alla stampa. Fra i suoi ritratti, sono da ri- 
cordare quelli di A. Tennyson, di Ch. Darwin, di 
Th. Carlyle e dell’astronomo J. Herschel. 
Camilliani Francesco (Firenze prima del 1530- 
1576) scultore italiano. Iniziato alla scultura, se- 


condo Vasari, da B. Bandinelli, lavorò alle fonta- 
ne della villa fiorentina di don Pedro de Toledo; 
una di queste, eseguita in collaborazione col Nac- 
cherino e venduta nel 1573 a Palermo (dove fu 
poi collocata nella piazza Pretoria), è la sua opera 
più famosa. 

Cammarano Michele (Napoli 1835-1920) pittore 
italiano. Studiò all'Accademia di Napoli e fu se- 
guace del verismo della Scuola di + Posillipo e 
del naturalismo dei Palizzi. I suoi interessi sociali 
lo indirizzarono alle scene di vita popolare ( 7erre- 
moto a Torre del Greco, 1862, Napoli, Mus. di San 
Martino; Lavoro e ozio, 1863, Napoli, Mus. di Ca- 
podimonte) e alle immagini di vita contempora- 
nea (Lo studente bocciato, Firenze, Gall. d'Arte 
Mod.; Piazza San Marco a Venezia, 1869, Roma, 
Gall. Naz. d'Arte Mod.), interpretate con robusta 
vena narrativa e drammatica. Grandiosi, ma di 
ispirazione sostanzialmente oratoria, i quadri di 
battaglia posteriori al 1870): La battaglia di Dogali 
(Roma, Gall. Naz. d'Arte Mod.) e la assai nota 
Carica dei bersaglieri (Napoli, Mus. di Capodi- 
monte). 

cammeo gemma, pietra dura o conchiglia a due 0 
più strati di colori diversi, di cui il superiore viene 
lavorato in rilievo e gli altri vengono utilizzati co- 
me sfondo (+ glittica). 

cammino di ronda + castello. 

Camoin Charles (Marsiglia 1879 - Parigi 1965) 
pittore francese. A Parigi dal 1896, fu allievo di G. 
Moreau con A. Marquet, H. Matisse e G. 
Rouault. Nel 1902, a Aix-en-Provence, conobbe 
la pittura di P. Cézanne, di cui subì per un certo 
periodo l'influenza (Ritratto di Albert Marquet, 
1904 ca, Parigi, Mus. Nat. d’Art Mod.). Di ritorno 
a Parigi, nel 1905 espose al Salon d'Automne con 
i fauves, al cui movimento restò legato fino allo 
scoppio del primo conflitto mondiale. Tuttavia 
non aderì mai pienamente alla rivoluzione croma- 
tica fauve, mostrandosi piuttosto sensibile al gusto 
equilibrato di Matisse (con cui nel 1912-13 fu in 
Marocco, riportandone notevoli dipinti) e a un 
tardo impressionismo alla Renoir, che incontrò 
attorno al 1916 sulla Costa Azzurra: qui lavorò 
poi a lungo, dipingendo paesaggi e figure. 
Campagna Gerolamo (Verona 1549 - Venezia 
dopo il 1617) scultore italiano. Svolse a Venezia 
una lunga e fortunata carriera: tra le molte opere 
si segnalano l’altare di San Giorgio Maggiore 
(1593), i rilievi in stucco per il pontile di San Se- 
bastiano, e, nel 1601, il Monumento Grimani in 
San Giuseppe di Castello e l'Annunciazione nel 
Mus. di Castelvecchio a Verona. Allievo e colla- 
boratore di D. Cattaneo, C. ebbe presto una svol- 
ta manieristica, che lo accostò ad A. Vittoria nella 
ricerca di composizioni movimentate e di impre- 
visti effetti di luce. A Cattaneo e al Vittoria si lega 
anche la produzione di busti ritratto (Francesco 
Bassano, 1595, Bassano, Mus. Civ.). 
Campagnola Domenico (Venezia? 1500 - Pado- 
va 1564) pittore e incisore italiano. Allievo di Giu- 
lio C., ne apprese la tecnica di incisione, risentendo 
l’influenza di Giorgione e soprattutto di Tiziano. 
Come pittore lavorò principalmente a Padova, do- 
ve restano molte sue opere di impronta tizianesca 
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(Miracolo dell'annegata, e I santi Francesco e Anto- 
nio, 1533, nella Scuola del Santo; Battesimo di san- 
ta Giustina nel Mus. Civ.). Importante è anche la 
sua attività di incisore, attestata dal 1517: svolgen- 
do per lo più temi di Tiziano ( Trionfo della Fede), 
C. adottò una tecnica liberissima, in cui la rinuncia 
al contorno definito e l’intersecarsi dei segni rag- 
giunge effetti di intenso pittoricismo. 
Campagnola Giulio (Padova 1482 ca - dopo il 
1515) pittore e incisore italiano. Formatosi a Pa- 
dova e poi a Mantova e Ferrara, dal 1507 svolse la 
sua attività soprattutto a Venezia, divenendo uno 
dei più fedeli seguaci di Giorgione e acquistando 
fama anche per la sua profonda cultura umanisti- 
ca e musicale. Più che come pittore, C. è impor- 
tante per la copiosa produzione di incisore: ini- 
zialmente legato al forte senso lineare di Mante- 
gna e Diirer, sia pure interpretati con personale, 
sottile eleganza e un gusto paesistico di impronta 
marcatamente nordica (Giovane pastore, Vl Astro- 
logo, Vecchio pastore), si accostò in seguito ai mo- 
di di Giorgione e di Tiziano (Nuda giacente, Cri- 
sto e la samaritana, Flautista giovinetto, Daino alla 
catena), scoprendo in una delicata tecnica punti- 
nista l'equivalente grafico del tonalismo. 
campana, arte + Italia antica, arte dell’. 
Campana Pedro. nome ispanizzato di Pieter de 
Kempeneer (Bruxelles 1503-80) pittore fiammin- 
go. In Italia nel 1529-30, soggiornò a Bologna e a 
Roma, e fu particolarmente sensibile all'influsso 
delle opere di B. Peruzzi, del Parmigianino e so- 
prattutto di Raffaello, accostandosi a due dei prin- 
cipali discepoli dell’Urbinate: Perino del Vaga e 
Polidoro da Caravaggio. Dal 1537 la sua attività è 
documentata a Siviglia dove ebbe ruolo di prota- 
gonista nella cultura figurativa locale accentuando 
sempre più decisamente la sua drammatica e origi- 
nalissima interpretazione dei modelli rinascimenta- 
li: Flagellazione (Varsavia, Mus.), Crocifissione 
(New York, St. Moss Coll.), Deposizione dalla 
Croce (1547; una precedente versione al Mus. Fa- 
bre di Montpellier) e Presentazione al Tempio 
(1555) per la Cattedrale di Siviglia, Scene della vita 
di Cristo (1556) per la Cattedrale di Cordoba. 
Campani Ferdinando Maria (Siena 1702-71) pit- 
tore italiano di maioliche. La sua produzione ri- 
prese modelli dei secc. xvI e xvi tratti soprattutto 
da Raffaello, da M. Raimondi e dai Carracci. Al- 
cuni suoi piatti e vassoi sono conservati al British 
e al Victoria and Albert Mus. di Londra (Scena di 
vendemmia, firmato e datato 1747). 

campani, vasi nome con cui si designa la produ- 
zione di ceramica d’imitazione attica, in genere a 
figure nere, prodotta tra l’inizio del sec. rv a.C. e la 
prima metà del sec. m a.C. in alcune località inter- 
ne della Campania. principalmente Capua, Cuma 
e Avella. Non mancano esemplari provenienti da 
fabbriche della Sicilia. Le forme dei vasi si ricon- 
ducono in linea di massima ai modelli italioti del 
sec. Iv a.C.: anfore, idrie, crateri, piatti. La decora- 
zione tende a essere riccamente policroma con te- 
mi a carattere mitico e religioso. Per analogia sti- 
listica si definisce «campanizzante» un gruppo di 
ceramiche etrusche a figure rosse del sec. iv a.C. 
campata spazio compreso tra due elementi di so- 


stegno adiacenti (colonne, pilastri, spalle di un 
ponte); nella + navata di una chiesa, lo spazio 
compreso tra quattro colonne o pilastri contigui, 
coperto da una + volta a crociera. 

Campbell Colin (m. Londra 1729) architetto e 
teorico scozzese. Raccolse nel Vitruvius Britanni- 
cus (3 voll., Londra 1715-25) una serie di incisioni 
di edifici inglesi classicheggianti che ebbe una no- 
tevole importanza per la formazione della teoria 
neoclassica. Fu uno dei promotori dell’architettura 
neopalladiana in Inghilterra (Burlington House, 
ora sede della Royal Academy of Art, Londra; 
Mereworth Castle a Maidstone, Kent, ispirato di- 
rettamente alla Rotonda palladiana di Vicenza). 
Campen Jacob van + Van Campen, Jacob. 
Campendonk Heinrich (Krefeld 1889 - Amster- 
dam 1957) pittore tedesco. Dopo gli studi a Kre- 
feld, entrò in contatto con il movimento espres- 
sionista e con le avanguardie di Monaco: espo- 
nente, dal 1911, del Blaue Reiter, condivise con F. 
Marc l'interesse per l’arte popolare bavarese, at- 
testato dalle numerose xilografie. Dal 1914 si av- 
vicinò ai modi fiabeschi di M. Chagall (Bosco, 
fanciulla, capra, 1917, Monaco, Lenbachhaus; /n 
ascolto, 1920, New York, Guggenheim Mus.), a 
cui si mantenne fedele anche in seguito. Fu pro- 
fessore all'Accademia di Diisseldorf dal 1926 al 
1933 e dal 1935 all'Accademia di Amsterdam, do- 
ve si era trasferito dopo la presa del potere da 
parte dei nazisti. 

Campi Antonio (Cremona 1523-87) pittore e ar- 
chitetto italiano. Alternò la sua attività fra Cremo- 
na e Milano, collaborando spesso con il fratello 
Giulio, di cui interpretò la lezione con accentuata 
enfasi romanisia. Lasciò numerose pale (per le 
chiese milanesi di San Marco, 1577; San Paolo, 
1579-81; San Maurizio, 1588), che rispecchiano la 
sua adesione agli ideali riformati di san Carlo Bor- 
romeo (per il cui oratorio privato dipinse una tela 
con i Misteri della salvezza, 1569, ora a Parigi, Lou- 
vre) e cicli di affreschi per ville e chiese (due sale di 
Villa Pallavicino-Barbò a Torre Pallavicina, 1577 
ca: Storie del Battista, 1577, Cremona, San Sigi- 
smondo; Marie al sepolcro e Pietà in San Vittore a 
Meda; Cristo e il centurione, 1582, Cremona, Duo- 
mo), caratterizzati da forzature formali, accentua- 
zioni plastiche e vivaci tratti espressivi. La tendenza 
naturalistica che, a partire dalla Pietà (1566) del 
Duomo di Cremona, si nota soprattutto nei dipinti 
sacri, approda negli anni tardi a brani di luminismo 
che interessarono Caravaggio (Adorazione dei pa- 
stori, 1575, Crema, Santa Maria della Croce; Santa 
Caterina in carcere, 1584, Milano, Sant'Angelo). 
Campi Bernardino (Reggio Emilia 1522-91) pitto- 
re italiano. Allievo di G. Campi (a cui non era le- 
gato da parentela), svolse una fitta attività preva- 
lentemente fra Cremona e Milano, ispirandosi ai 
modelli di C. Boccaccino, di cui interpretò il sotti- 
le linearismo in termini di prezioso decorativismo 
e di aggraziata eleganza. Fedele a una cifra stilisti- 
ca che non conosce sostanziali variazioni, riscosse 
vasti consensi sia come ritrattista (Dama con ca- 
gnolino, New York, Metropolitan Mus.) sia come 
autore di affreschi (Crocifissione, Pizzighettone, 
San Bassiano; Paradiso, 1570, Cremona, San Sigi- 
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smondo; decorazione del Palazzo del Giardino a 
Sabbioneta per Vespasiano Gonzaga, 1582-84, e 
del coro di San Prospero a Reggio Emilia, 1589-90, 
completata da C. Procaccini) e di numerose pale 
d'altare (Sante Cecilia e Caterina, 1566, Cremona, 
San Sigismondo; Pietà, Milano, Brera). 

Campi Giulio (Cremona 1508 ca - 1573) pittore e 
architetto italiano. Fin dalle prime opere (pale e 
soprattutto cicli di affreschi per Santa Maria delle 
Grazie a Soncino, 1530 ca, e per Sant'Agata a 
Cremona, 1537) si mostrò attento agli stimoli del- 
la pittura contemporanea, che tradusse con vivace 
gusto decorativo. | suoi lavori più considerevoli — 
la ricostruzione e decorazione sia pittorica sia pla- 
stica della chiesa di Santa Margherita a Cremona 
(1547 ca), gli affreschi per il transetto di San Sigi- 
smondo a Cremona (1539-42) e la Pentecoste per 
la stessa chiesa (1557) — sono un'’intelligente e sot- 
tile interpretazione di motivi romani ed emiliani 
in chiave lombarda, intesa nei suoi valori più ge- 
nuini di luce e di illusionismo prospettico. | suoi 
risultati furono sviluppati dal fratello Antonio, 
con il quale collaborò in numerose imprese deco- 
rative (Storie di giustizia per il Palazzo della Log- 
gia a Brescia, ora alla Pin. Tosio-Martinengo). 
Campi Vincenzo (Cremona 1536 ca - 1591) pitto- 
re italiano. Avviato alla pittura dai fratelli Giulio 
e Antonio, si orientò ben presto sul naturalismo 
della scuola bresciana, oltre che su modelli fiam- 
minghi, con scene di mercato e di cucina (Frutti- 
vendola, Pescivendola ecc., Milano, Brera; cinque 
tele del Castello Fugger a Kirchheim, 1579-81). 
Nel 1588 decorò la volta di San Paolo a Milano, in 
cui, riprendendo motivi dei due fratelli, rappre- 
sentò figure e architetture fortemente scorciate, 
di sorprendente risalto illusivo. Nei dipinti di te- 
ma sacro (Trinità, 1579, Busseto, San Bartolo- 
meo; Inchiodamento alla croce, Madrid, Prado) 
ricercò un coinvolgimento emozionale dello spet- 
tatore attraverso brani di intenso naturalismo e 
suggestivi effetti luministici. 

campi di urne, cultura dei (Urnenfeldkultur) 
termine originariamente impiegato per indicare 
necropoli costituite da tombe in fossa nelle quali i 
resti di incinerati erano custoditi entro urne (don- 
de il nome derivato alla relativa cultura). Si sono 
riscontrate necropoli di questo tipo in Germania 
nelle ultime fasi dell'età del bronzo (secc. xitt-x 
a.C.); da qui il rito incineratorio si è diffuso pro- 
gressivamente in molte regioni dell'Europa, co- 
me Francia, Spagna e Italia dove sono state evi- 
denziate connessioni con il «protovillanoviano» 
(+ villanoviana, cultura). Mentre la tesi tradizio- 
nale vedeva in questa cultura il ritlettersi delle 
conquiste dei «popoli dei c. di u.», gli archeologi 
tendono oggi a non mettere in relazione l’espan- 
sione di questo rito funerario con considerevoli 
spostamenti di popolazioni. 

Campigli Massimo, pseudonimo di Max Ihlenfeld 
(Berlino 1895 - Saint-Tropez 1971) pittore italia- 
no. Compì studi letterari a Milano. Nel 1919, cor- 
rispondente a Parigi del «Corriere della sera», co- 
minciò a dipingere in un ambito di ricerche post- 
cubiste e puriste studiando Seurat, Léger, Picasso 
e l'arte egizia e primitiva e dimostrando il suo in- 
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«Madonna del parafuoco» (1430 ca): olio su tavola, 
cm 63,5 X48,5. Londra, National Gallery. 


teresse per l’arcaismo e per una semplicità equili- 
brata della resa formale. Nel 1928, in occasione di 
una visita al romano Mus. di Villa Giulia, la sua ri- 
cerca ricavò feconde indicazioni dall'incontro con 
l’arte etrusca, che gli offrì lo spunto per fondere 
mito e realtà in uno spazio atemporale (Zingare, 
1928, Trento, Mus. d’Arte Mod. e Cont., Coll. 
Giovanardi; Le spose dei marinai, 1934, Roma, 
Gall. Naz. d'Arte Mod.). Raggiunse fama europea 
con la mostra del 1929 alla Gall. J. Boucher di Pa- 
rigi. C. ha realizzato anche grandi imprese di deco- 
razione murale (Sala del Trono della Triennale di 
Milano, 1933, con de Chirico, Funi e Sironi; Palaz- 
zo delle Nazioni Unite a Ginevra, 1937). 

Campin Robert (Valenciennes 1378/79 - Tournai 
1444) pittore fiammingo. Già indicato come Mae- 
stro di Flémalle, tenne una fiorente bottega a 
Tournai frequentata fra gli altri da R. Van der 
Weyden e J. Daret. Pur nell’assenza di qualsiasi 
dipinto documentariamente ascrivibile al C., è 
proprio l'influenza esercitata su questi due allievi 
ad aver favorito l’identificazione di un coerentre 
corpus di opere. Ancora oggi al centro di analisi 
spesso contraddittorie da parte della critica. la sua 
opera, al pari di quella di J. Van Eyck e di R. Van 
der Weyden, appare determinante nello sviluppo 
della pittura fiamminga del Quattrocento. Nella 
difficoltà di definire con certezza gli influssi reci- 
proci fra i tre artisti, si può individuare una matri- 
ce culturale comune nella tradizione della pittura 
mosano-renana, che presenta. all'interno del tar- 
do gotico internazionale, particolari caratteristi- 
che di monumentalità e di plasticismo. Un'altra 
fonte va ravvisata nei pittori e nei miniatori fran- 
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co-tiamminghi attivi per la corte di Borgogna, co- 
me dimostrano gli iniziali contatti di C. con M. 
Broederlam alla cui opera è indubbiamente ispi- 
rato il giovanile Sposalizio della Vergine (Madrid, 
Prado). Dopo le prime opere, del 1415-20 (fra cui 
il trittico della Deposizione, Londra, Courtauld 
Inst., e la Madonna del muretto fiorito, Berlino, 
Staatl. Mus.), ancora legate a un'impostazione 
tardogotica, l'artista giunse a soluzioni molto vici- 
ne a J. Van Eyck nell’ Adorazione del Bambino 
(1425 ca, Digione, Mus. des Beaux-Arts), nel trit- 
tico dell’ Annunciazione di Mérode (New York, 
Metropolitan Mus., The Cloisters) e nella Ma- 
donna del parafuoco (1430 ca, Londra, Nat. 
Gall.). Le figure monumentali, dai contorni secchi 
e incisivi, sono disposte in primo piano, davanti a 
spazi prospettici ancora acerbi, stretti e profondi; 
un tipo di composizione derivata probabilmente 
dalle rappresentazioni dei misteri e fondata su 
una riscoperta ingenuamente empirica dello spa- 
zio. Il carattere innovatore di C. si rivela soprat- 
tutto nella nuova interpretazione dell'episodio sa- 
cro, narrato come un avvenimento quotidiano in 
interni di abitazioni borghesi: interpretazione evi- 
dente negli atteggiamenti familiari e umani delle 
figure, nella raffigurazione realistica dei dettagli 
domestici, nell’aprirsi degli interni su scorci di 
paesaggi urbani. Peculiare è il senso di consisten- 
za quasi tattile conferito alle diverse materie — 
l’ottone della brocca o il legno dell’impannata — e 
agli oggetti, staccati gli uni dagli altri da una luce 
ferma e tagliente, con effetti di un’evidenza persi- 
no rude che differenzia nettamente la visione di 
C. da quella di Van Eyck, più ricca e sfumata, ma 
meno robusta. Prima e più di Van Eyck egli rea- 
lizza quel senso concreto e lirico della vita quoti- 
diana che è stato chiamato «realismo fiammingo». 
Si noti che il significato religioso delle immagini 
non viene così limitato, ma piuttosto rafforzato at- 
traverso un ingegnoso simbolismo che sotto la 
concretezza delle apparenze materiali nasconde, 
come nel Trittico di Mérode, una fitta trama di ri- 
ferimenti teologici. E probabile che uno stretto 
scambio di influenze sia avvenuto fra C. e R. Van 
der Weyden; l’ex allievo avrebbe contribuito a 
modificare con gli anni lo stile del maestro affìi- 
nandolo in formule più spiritualizzate ed eleganti: 
evoluzione verificabile a partire dal dipinto stesso 
che dà nome al pittore, il Trittico di Flémalle 
(1430-32, Francoforte, Stidelsches Kunstinst.), fi- 
no alle ultime opere (Altare Werl, 1438 ca, Ma- 
drid, Prado), in cui anche l'impianto prospettico 
tende a farsi rigorosamente scandito. Da ricorda- 
re, per l’energica precisione del disegno e il forte 
senso plastico, anche i rari ritratti ( Auratto di gen- 
tildonna, Londra, Nat. Gall.: Ritratto di Robert de 
Masmines, noto in due versioni, a Madrid, Mus. 
Thyssen-Bornemisza, e a Berlino, Staatl. Mus.). 
campionesi, maestri denominazione convenzio- 
nale in uso dal secolo scorso per indicare mae- 
stranze di scultori. lapicidi e architetti originari 
della zona di Campione, di Lugano e dei laghi 
lombardi, operosi in varie regioni d’Italia e in 
Svizzera tra la seconda metà del sec. xii e la fine 
del sec. xIv. 
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Il loro primo importante centro di attività fu il 
Duomo di Modena, dove le sculture del pontile 
(1160-75 oppure 1184 ca), di + ANSELMO DA CAM- 
PIONE, attestano, nell’ambito di una vigorosa im- 
pronta romanica, il fondamentale legame stilistico 
che lega i m.c. all'arte provenzale. Un dato, que- 
sto, che si ritrova nei lavori delle maestranze cam- 
pionesi a Bologna, Parma, Ferrara, nonché negli 
Apostoli (1185-87) del Duomo di Milano. Attor- 
no alla metà del sec. xi furono attivi in Toscana 
-+ GUIDO DA COMO e il fratello LANFRANCO; Si ricor- 


maestri campionesi 

1 Sarcofago in marmo di Barnabò Visconti (1363 ca), di 
Bonino da Campione. Milano, Castello Sforzesco. 

2 «Ultima cena» (part. 1160-75) del pontile con «Scene 
della passione di Cristo» di Anselmo da Campione. 
Modena, Duomo, 


» 
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dano, fra l’altro, il fonte battesimale del Battistero 
pisano (1246, eseguito in collaborazione) e, di 
Lanfranco, le finissime Storie di san Regolo nel 
Duomo di Lucca. Guido eseguì successivamente 
(1250) anche il pergamo di San Bartolomeo in 
Pantano a Pistoia. Nel Trentino e in Austria ope- 
rarono ADAMO D’'AROGNO e la sua famiglia: a loro è 
legata la costruzione e la decorazione plastica del 
Duomo di Trento, lungo l’intero arco del sec. x1tI. 
Anche più tardi, un gusto essenzialmente romani- 
co caratterizza le opere dei m.c., la cui adesione ai 
nuovi modi del gotico è legata nel corso del Tre- 
cento all'apporto toscano di Giovanni di Balduc- 
cio, nonché, probabilmente, a infiltrazioni di pro- 
venienza nordica. 

Tra le figure eminenti dei m.c., nel periodo più tar- 
do sono UGO DA CAMPI@NE, attivo a Bergamo e a 
Milano, dove gli sono dubitativamente attribuite 
sei delle nove statue nella loggia degli Osii (1316- 
20) ca) improntate a un realismo di marca nordica; 
Il figlio + GIOVANNI, al quale vengono tradizional- 
mente riferite le altre tre statue nella stessa loggia, 
di più scoperta adesione gotica; + BONINO DA CAM- 
PIONE; >» MATTEO DA CAMPIONE, attivo come archi- 
tetto e scultore nel Duomo di Monza, e infine GIA- 
como (m. 1398), che verso il 1390 eseguì il rilievo 
sopra la porta aquilonare della sacrestia setten- 
trionale del Duomo di Milano. 

campitura (dai verbi campire e campare) stesura 
uniforme del colore che serve di campo o sfondo 
alla pittura. 

Camporese famiglia di architetti italiani. PIETRO 
IL veccHIo (Roma 1726-81) fu un importante 
esponente della corrente neocinguecentesca, atti- 
vo a Roma (facciate della chiesa di Santa Maria in 
Aquiro e del Collegio Germanico) e a Subiaco 
(Arco di Pio vi, Duomo). Suo figlio GIUSEPPE (Ro- 
ma 1763-1822), dal 1786 architetto vaticano (Sala 
della Biga nei Mus. Vaticani) e direttore degli sca- 
vi del Foro Romano e Traiano, completò il Duo- 
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«It Canal Grande, verso San Geremia, da Palazzo Vendramin Calergi» (1729-34): olio su tela, cm 47,3 X794. Castello di 
Windsor, Collezioni Reali. 


mo di Subiaco insieme al fratello GiULIO (Roma 
1754-1840). PIETRO IL GIOVANE (Roma 1792-1873), 
figlio di Giulio, attivo anch'egli a Roma, elaborò 
(insieme a P. Bosio e P. Belli) un progetto di rico- 
struzione di San Paolo fuori le Mura e curò i re- 
stauri di Palazzo Wedekind (1838; porticato a co- 
lonne ioniche proveniente da Veio) e (con L. Po- 
letti) del Teatro Argentina. 

Camporesi Francesco (Bologna 1747 - Mosca 
1831) architetto italiano. Entrato al servizio di Ca- 
terina ti nel 1782, svolse un ruolo importante nel 
completamento del grande palazzo moscovita del- 
l'imperatrice, detto Golovin (già iniziato nel 1776 
da K.I. Blank) e costruì palazzi e residenze di cam- 
pagna per la nobiltà (Palazzo già RostopCin, Pa- 
lazzo Parrin poi Liphard), affermandosi come uno 
dei principali esponenti del neoclassicismo cosmo- 
polita che improntò l'architettura russa del tempo. 
Camuccini Vincenzo (Roma 1771-1844) pittore 
italiano. Compiuta la sua formazione nell’ambito 
dell'elegante neoclassicismo romano (A. Canova, 
P. Batoni), si volse ai più severi esempi di J.-L. 
David e trattò soggetti storici (La morte di Cesare, 
1798; La morte di Virginia, 1804, Napoli, Mus. di 
Capodimonte) in vaste tele di grandioso effetto 
compositivo, che risentono dello studio di Raf- 
faello e di Michelangelo. Maggiore vivacità 
espressiva hanno i suoi bozzetti e disegni, raccolti 
nel Mus. Camuccini di Cantalupo in Sabina. Nel- 
la sua vasta attività successiva, caratterizzata per 
lo più da soggetti religiosi, emergono per qualità i 
numerosi ritratti. 

Canaletto Giovanni Antonio Canal detto il (Ve- 
nezia 1697-1768) pittore italiano. Inizialmente atti- 
vo come scenografo a fianco del padre, nel 1719 
compì un viaggio a Roma, in seguito al quale, se- 
condo lo Zanetti, «scomunicò solennemente il tea- 
tro» preferendo ritrarre «vedute dal naturale... nel 
genere specialmente dell’antichità». Sembra tutta- 
via più probabile che la conversione al vedutismo 
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sia avvenuta per gradi e che il giovane C. abbia co- 
minciato col dipingere paesaggi di fantasia con ro- 
vine classiche, alla maniera di L. Carlevarijs e di 
M. Ricci, per giungere poi alla veduta vera e pro- 
pria seguendo gli esempi del Van Wittel e dello 
stesso Carlevarijs. Il gusto dello scenografo è an- 
cora evidente in certi tagli «a effetto» e nei forti 
contrasti chiaroscurali che animano il saldo im- 
pianto prospettico delle più antiche vedute: il Ca- 
nal Grande verso Rialto e il Rio dei Mendicanti 
(Venezia, Ca” Rezzonico), il Campo dei santi Gio- 
vanni e Paolo (Dresda, Gemiildegal.), la Chiesa 
della Carità dal laboratorio dei marmi di San Vi- 
dal* (Londra, Nat. Gall.). Verso la fine del terzo 
decennio del secolo, l'osservazione più attenta del- 
la luce naturale e una più acuta sensibilità per i va- 
lori atmosferici condussero l’artista alla creazione 
di vaste composizioni percorse da una luminosità 
intensa e vibrante che conferisce, in un sottile con- 
trappunto di rapporti cromatici, nitido risalto a 
tutti gli elementi della veduta, dalle architetture al- 
le minuscole figure e allo scintillio delle acque del- 
la laguna. Le rappresentazioni del Canal Grande, 
dei «campi» veneziani e di località dell'entroterra 
lagunare o lungo il Brenta, nelle quali appaiono 
fissati in forme di limpida bellezza gli aspetti mo- 
numentali e anche quelli minori della città e dei 
dintorni, incontrarono straordinario favore presso 
un pubblico internazionale di colti collezionisti. Il 
nome di C. è ricordato nei diari dei più illustri visi- 
tatori stranieri; numerose sue opere presero la via 
dell'Inghilterra tramite il collezionista-mercante 
Joseph Smith, che dal 1744 diresse il consolato bri- 
tannico a Venezia e per il quale C., in contatto con 
lui fin dal 1727-28, dipinse sei grandi vedute di 
piazza San Marco e della Piazzetta (Castello di 
Windsor, Coll. Reali) e più tardi (1729-34) 12 pic- 
cole vedute del Canal Grande (Castello di Wind- 
sor, Coll. Reali) che preludono alle sue grandi «se- 
rie» (le 21 vedute già nella Harvey Coll. e le 24 
nella Coll. del duca di Bedford a Woburn Abbey, 
cui si collegano molti schizzi del «Quaderno» delle 
Gall. dell’Acc. di Venezia, 1728-30)). Allo Smith è 
inoltre dedicata l'eccezionale raccolta di 31 ac- 
queforti con vedute della laguna, delle rive del 
Brenta e di Padova, cui C. lavorò agli inizi degli 
anni Quaranta. Nel 1746 lo stesso artista si trasferì 
a Londra, dove rimase per circa dieci anni, con 
brevi ritorni a Venezia nel 1750 e nel 1753, dipin- 
gendo vedute di Londra, in particolare del Tamigi, 
e della campagna inglese, di cui sentì profonda- 
much il fascino e che rappresentò nella medesima 
luce diffusa e serena delle vedute lagunari: // Ta- 
migi e Whitehall dalla terrazza di Richmond Hou- 
se (Soodwood, Coll. duca di Richmond), Badniin- 
ton House (Coll duca di Beaufort), Warwick Ca- 
stle (Birmingham, Mus. and Art Gall.). Nelle ope- 
re tarde affiora un certo irrigidimento stilistico, 
non del tutto imputabile all'intervento di aiuti. 
Autentico creatore della grande fortuna del ve- 
dutismo veneto del Settecento, C. fu subito rico- 
nosciuto dai suoi contemporanei come uno dei 
maggiori artisti del suo tempo. 
Canavesio Giovanni (seconda metà del sec. xv) 
pittore italiano. Formatosi probabilmente nel- 
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l'ambito di G. Jaquerio, si aggiornò fra Provenza 
e Nizzardo a contatto di pittori come G. Duranti 
ed E. Quarton. Documentato a Pinerolo nel 1450 
e poi, dal 1472 al 1500, nella Liguria occidentale e 
nel Nizzardo, eseguì ampi cicli di att'reschi sul te- 
ma del Giudizio e della Passione di Cristo (in San 
Bernardo a Pigna, 1482; in Nostra Signora del 
Fontano a Briga, 1492) e tre polittici (chiesa dei 
domenicani, Taggia; Gall. Sabauda, Torino, 1491; 
Verderio Superiore, Lecco, Parrocchiale, 1498, 
già a Pornassio, San Dalmazzo). 
Candela Felix (Madrid 191()- Raleigh, North Ca- 
rolina, 1997) architetto e ingegnere spagnolo. In 
Messico, dove si trasferì dopo la guerra civile, si 
dedicò allo studio di volte sottili in calcestruzzo, 
vere e proprie «vele» paraboliche di leggera ele- 
ganza ottenute dall’equilibrio fra materiale e sol- 
lecitazioni dinamiche, che hanno avuto vasta ap- 
pese in Messico nella copertura di fabbriche 
e magazzini per la loro economia e semplicità co- 
struttiva. Tra le opere principali: la fabbrica High 
Life a Coyoàn (Città di Messico, 1955), la Catte- 
drale di Villahermosa (1956) e il palazzo dello 
sport per le Olimpiadi di Città di Messico (1968). 
candelabra motivo ornamentale a forma di can- 
delabro con festoni e nastri, usato di frequente in 
epoca rinascimentale come decorazione architet- 
tonica dipinta su pilastri e lesene o in pannelli mu- 
rali scolpiti in bassorilievo. 
Candi Giovanni (m. Venezia 1506) architetto ita- 
liano. Seguace del Codussi, costruì nel 1491 l’ele- 
gante Palazzo dei Rettori di Belluno, dalla tradi- 
zionale facciata a due ordini di bifore e portico 
terreno; gli viene inoltre attribuita la scala a chioc- 
ciola di Palazzo Contarini a Venezia (1499). 
Candid Pieter de Witte detto (Bruges?, 1548 ca - 
Monaco 162%) pittore fiammingo. Nel 1569 è do- 
cumentata la sua presenza a Firenze, dove eseguì 
cartoni per arazzi; fu attivo inoltre a Volterra e a 
Roma, anche come collaboratore del Vasari, di 
cui era amico. Passato al servizio di Massimiliano 
di Baviera, diffuse a Monaco la cultura manieri- 
stica di ispirazione italiana, fornendo la maggior 
parte dei cartoni all’arazzeria di corte, e dedican- 
dosi alla ritrattistica ufficiale (La duchessa Mad- 
dalena di Baviera, Monaco, Alte Pin.). 
Candilis George (Baku 1913 - Parigi 1995) archi- 
tetto e urbanista francese. Trasferitosi nel 1945 in 
Francia, lavorò dapprima nello studio di Le Cor- 
busier; nel 1951 aprì uno studio con V. Bodiansky 
e S. Woods, con i quali ha poi collaborato per tut- 
ti i più importanti lavori (quartieri di Bagnol-sur- 
Cèze, 1956-60), e Toulouse-le-Mirail, 1961-66), 
sperimentando tipologie orizzontali o a piastre 
che tendono a trasferire la modulazione interna 
all'intero complesso abitativo. Tra gli altri suoi la- 
vori, alcuni quartieri in Africa (Casablanca, Car- 
rières-Centrales, 1953; Orano, Burre Mirauchaux, 
1954), il progetto per il concorso Previ-Lima per 
unità abitative in Peri (1966), il piano urbanistico 
per Atene (1967) e per alcune città dell'Arabia 
Saudita (1974-78). 
Cane Louis (Beaulieu-sur-Mer 1943) pittore e scul- 
tore francese. | suoi primi lavori furono carte dipin- 
te e collages: seguirono una produzione grafica en- 
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gagce per il Maggio francese e la serie dei Tamponi 
su tela (1968-69). Negli anni 1970-71 partecipò al 
gruppo di tendenza minimalista SupporVSurface, 
anche in qualità di direttore della rivista del gruppo, 
«Peinture/Cahiers théorigues» (1971-85). Durante 
gli anni Settanta iniziò a realizzare le sue caratteri- 
stiche grandi tele libere monocrome, fissate alla pa- 
rete e lasciate cadere fino al pavimento (serie Pavi- 
mento/Muro, 1972-76). Dagli anni Ottanta ha recu- 
perato elementi figurativi sia nella produzione pit- 
torica sia nelle opere scultoree ispirandosi a grandi 
maestri come Velazquez e Picasso. 

cane corrente + corridietro. 

canefora statua a forma di figura femminile che 
regge un canestro sul capo (da qui il nome) con 
oggetti del culto e offerte per i riti sacri. In picco- 
le costruzioni, soprattutto di ordine ionico, viene 
utilizzata in funzione architettonica e il canestro 
funge da capitello. E analoga alla + cariatide. 
Canella Giuseppe (Verona 1788 - Firenze 1847) 
pittore italiano. Iniziò a disegnare molto giovane 
al seguito del padre architetto, scenografo e deco- 
ratore veronese. Esponente di un vedutismo ro- 
mantico e sentimentale, maturato dapprima in 
Spagna (1820-23) poi a Parigi (1823-32), a con- 
fronto con i paesaggisti francesi contemporanei e 
attraverso lo studio dei pittori olandesi del Sei- 
cento, partecipò ad alcuni Salons parigini (1826- 
27) con un notevole successo di pubblico e di cri- 
tica. Dal 1831-32 si trasferì definitivamente a Mi- 
lano (Le tintorie di Rouen, 1832, Brescia, Pin. To- 
sio-Martinengo). 

Canella Guido (Bucarest 1931) architetto italia- 
no. Attivo nell’ambito del dibattito teorico degli 
anni Sessanta, ha trattato con interesse temi quali 
la riqualificazione delle periferie urbane e la ri- 
cerca tipologica e funzionale su edifici di tipo col- 
lettivo. Tra le sue opere: il municipio di Segrate 
(1963-66), la scuola Fratelli Cervi a Noverasco di 
Opera (1974-76), il padiglione italiano alla Bien- 
nale di Venezia del 1988, la chiesa del Beato R. 
Pampuri (1985-92) e il quartiere racp (1985-92) a 
Peschiera Borromeo. 

Canevari Antonio (Roma 1681 - Napoli 1750) ca) 
architetto italiano. Fu attivo a Roma (convento 
dei Santi Giovanni e Paolo e ricostruzione della 
chiesa; sistemazione del Bosco Parrasio, i giardini 
dell’Arcadia, alle falde del Gianicolo), in Porto- 
gallo (Torre dell’Orologio a Lisbona) e a Napoli 
(progetto per il Palazzo Reale di Portici, 1736), 
esprimendosi in forme di transizione dal barocco 
al neoclassicismo. 

Cangiullo Francesco (Napoli 1888 - Livorno 1977) 
poeta e pittore italiano. Autodidatta, aderì al futu- 
rismo nel 1910): nella sua prima produzione lettera- 
ria coniugava il futurismo con modi ispirati alla tra- 
dizione folclorica napoletana. Con F.T. Marinetti 
fu sostenitore del «teatro a sorpresa». Esordì come 
pittore e scultore nella Esposizione Libera Futuri- 
sta Internazionale (Roma, Gall. Sprovieri, 1914) 
con dipinti e sculture oggettuali ispirati a Balla e 
Boccioni. Distaccatosi dal futurismo nel 1924, con- 
tinuò l’attività pittorica secondo una linea più tra- 
dizionalmente realistico-figurativa. 

Caniff Milton (Hillsboro, Ohio, 1907 - New York 


1988) disegnatore di fumetti statunitense, tra i 
maestri del genere, per l’alta qualita formale del 
disegno, l’uso pittorico dei contrasti chiaroscurali, 
le sofisticate inquadrature quasi cinematografiche. 
Fra i personaggi di sua invenzione, Terry Lee, 
eroe della striscia Terry e i pirati, pubblicata nel 
1934 sul «New York Daily News», e Steve Canyon 
realizzato nel 1947 per la Field Enterprises. 
Canina Luigi (Casale Monferrato, Alessandria, 
1795 - Firenze 1856) architetto e archeologo ita- 
liano. Allievo di F. Bonsignore a Torino, si stabilì 
nel 1818 a Roma. Tra le sue opere ricordiamo le 
costruzioni aggiunte, dal 1825 ca, a Villa Borghe- 
se (famosi i propilei ionici di piazzale Flaminio); il 
Casino Vagnuzzi fuori Porta del Popolo, in stile 
egiziano; i progetti non realizzati per la ricostru- 
zione del Santuario di Oropa (1856) e il castello 
del duca di Northumberland in Inghilterra. È no- 
to anche per i suoi studi eruditi di storia e archeo- 
logia (L'architettura antica descritta e dimostrata 
con documenti, 1834-44). 

Canneto, Pittore del (attivo tra il 440) e il 410 
a.C.) ceramografo attico. Di questo maestro (0 
della sua cerchia) rimangono oltre 1(X) /ékythoi fu- 
nerarie a fondo bianco, in molte delle quali ricor- 
re il motivo di Caronte con la sua barca e le rive 
del fiume infernale definite da canne palustri; in 
alcuni vasi compaiono raffigurazioni utili per la ri- 
costruzione dei modi pittorici di + Parrasio. 
Cano Alonso (Granada 1601-67) scultore, archi- 
tetto e pittore spagnolo. Figlio e allievo di Miguel, 
scultore di retablos, passò la giovinezza a Siviglia 
dove fu con il giovane Velazquez alla bottega di 
F. Pacheco e dove realizzò le prime opere impor- 
tanti (altari di san Giovanni Battista e san Gio- 
vanni Evangelista in Santa Paola). Stabilitosi a 
Madrid (1637), ricevette dalla corte vari incarichi, 
tra cui il restauro di tele delle collezioni reali, fin- 
ché, accusato dell'assassinio della seconda moglie, 
dovette rifugiarsi a Valencia. Rientrato a Madrid 
nel 1647, dal 1652 fu a Granada come architetto e 
scultore della Cattedrale, di cui disegnò la faccia- 
ta inserendo motivi italiani e borrominiani entro 
un severo schema geometrizzante. Di tale perio- 
do sono alcune delle sue migliori sculture in legno 
(in parte realizzate in collaborazione con maestri 
locali quali Pedro de Mena), caratterizzate dalla 
preziosa policromia e dal trattamento assai sensi- 
bile della materia, oltre a dipinti come le Storie 
della vita della Vergine per la Cattedrale di Gra- 
nada (1652-63) e numerose raffigurazioni della 
Immacolata Concezione. 

Canogar Rafael (Toledo 1 935) pittore spagnolo. 
Nel 1957, con Feito, Millares, Saura, è stato tra i 
fondatori a Madrid del gruppo El Paso. Con A. 
Tàpies si può considerare il maggiore esponente 
dell’informale spagnolo: la sua opera, che si ca- 
ratterizza per una violenta resa gestuale grondan- 
te di materia, esprime una drammatica carica 
espressionistica ( Pittura n. 27, 1959, Madrid, Mus. 
Nac. Centro de Arte Reina Sofia). Dopo l’espe- 
rienza informale, nel 1964 si è avvicinato a una 
pittura di nuova figurazione, condotta sui temi 
della violenza e realizzata con sagome catramose 
di uomini in rilievo sulla superficie bianca della 
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tela, per ritornare a un astrattismo di ascendenza 
cubista alla metà degli anni Settanta. 

canone (dal gr. Kanon, «regola», «norma») nelle 
arti ligurative, e soprattutto nella statuaria, termine 
che indica un modello 0 paradigma compositivo 
derivante dall'insieme dei rapporti che regolano le 
diverse proporzioni delle parti dell’opera. Il c. è il 
risultato della ricerca di moduli fissi con cui defini- 
re il tipo umano ideale secondo le proporzioni ana- 
tomiche, le varie concezioni artistiche e il gusto del 
tempo (per es., secondo Policleto e Lisippo il c. 
consiste nel calcolare il rapporto ideale tra altezza 
del corpo e dimensioni della testa). Nel rinasci- 
mento vanno ricordati gli studi di Leonardo, Piero 
della Francesca, A. Diirer (+ proporzioni, teoria 
delle). In architettura si parla di + modulo. 
Canonica Luigi (Lugano 1762 - Milano 1844) ar- 
chitetto italiano. Allievo del Piermarini, divenne 
architetto di stato sotto Napoleone e realizzò nel- 
la Milano neoclassica numerose opere — palazzi, 
teatri, l'Arena (1805-0)7), la sistemazione dell’area 
tra il Castello e l'Arco del Sempione — e innume- 
revoli interventi (dal campo dell’urbanistica a 
quello dell’arredo) spesso poco appariscenti, ma 
di incisiva importanza nel processo di rinnova- 
mento della città. 

Canonica Pietro (Moncalieri, Torino, 1869 - Ro- 
ma 1959) scultore italiano. Allievo di O. Tabac- 
chi, ebbe grande fortuna negli ambienti ufficiali 
torinesi per i suoi monumenti religiosi e civili (Be- 
nedetto xv, Roma, San Pietro; monumenti all’arti- 
gliere e al cavalleggero, Torino) e per i ritratti, di 
notevole finezza psicologica ma raggelati dallo stile 
rigidamente accademico (Busto della principessa 
Doria Pamphili, Roma, Gall. Naz. d'Arte Mod.). 
canopo vaso cinerario di origine egiziana, ma dif- 
fuso anche in Grecia e nella civiltà etrusca, in ter- 
racotta 0 bronzo, con coperchio configurato a te- 
sta umana e anse a forma di braccia. 

canosini, vasi gruppo di vasi funerari apuli rin- 
venuti nelle tombe a ipogeo di Canosa e del suo 
territorio. Sono caratterizzati da una decorazione 
plastica (applicazione di statuette del tipo femmi- 
nile delle «tanagrine», o di gruppi) che conferisce 
loro una particolare monumentalità, accentuata 
da una ricca policromia nei colori rosa, turchino e 
giallo distesi su un’ingobbiatura bianca. Notevoli 
sono anche le dimensioni, mentre le forme si limi- 
tano all’anfora e all’askés, talora modellato in for- 
ma di testa Temminile. La produzione dei v.c., di 
chiara impronta ellenistica e riconducibile alla tra- 
dizione microasiatica e alessandrina, si colloca tra 
la fine del sec. 1v e la prima metà del 1 a.C.; per al- 
cuni studiosi non è attestata oltre la metà del sec. 
In a.C. 

Canova Antonio (Possagno, Treviso, 1757 - Ve- 
nezia 1822) scultore e pittore italiano. Figlio di uno 
scalpellino, si formò a Venezia, prima nella botte- 
ga dello scultore G. Bernardi, poi frequentando la 
scuola del nudo all’accademia e studiando i calchi 
di opere antiche nella galleria di Filippo Farsetti. 
Le prime opere, su commissione del senatore Gio- 
vanni Falier (Euridice e Orfeo, 1773-76, Venezia, 
Mus. Correr), rivelano scoperti riferimenti berni- 
niani, già superati da una nuova ricerca compositi- 


a e tecnica nel gruppo di Dedalo e Icaro (1777-79, 
Venezia, Mus. Correr) che lo fece conoscere nel- 
l’ambiente veneziano e gli permise, con il compen- 
so ricavato, di compiere il desiderato viaggio a Ro- 
ma. In questa città, che sarà sede principale della 
sua successiva attività, C. studiò appassionatamen- 
te l'antico, frequentò la scuola del nudo all’Acca- 
demia di Francia e al Museo Capitolino ed entrò 
in contatto con il vivace ambiente internazionale 
che aveva fatto di Roma il centro di una nuova e 
coerente teorizzazione classicista. La sua capacità 
di interpretare con immediato, felicissimo intuito 

uesti fermenti si rivela nel Teseo sul minotauro 

1781-83, Londra, Victoria and Albert Mus.), ese- 
guito su commissione dell’ambasciatore veneziano 
a Roma Girolamo Zulian e ispirato a modelli anti- 
chi; esso sembra nuovamente incarnare le qualità 
che secondo Winckelmann erano state proprie 
dell’arte greca, «la nobile semplicità e la quieta 
grandezza». Il successo dell’opera, che valse a C. la 
stima di intellettuali come G. Hamilton e Qua- 
tremère de Quincy (con il quale restò in amicizia 
per tutta la vita), gli fruttò importanti commissioni 
ufficiali. Nei monumenti funebri di Clemente xiv 

1783-87, Roma, Santi Apostoli) e di Clemente xi 

1783-92, Città del Vaticano, San Pietro), le sugge- 
stioni berniniane (ancora evidenti nell’oratoria fi- 
gura di Clemente xiv) sono superate e decantate 
nella semplificazione geometrica dello schema pi- 
ramidale e nel bilanciamento simmetrico delle fi- 
gure. La tipologia del monumento funebre viene 
rinnovata profondamente da C.con il Monumento 
funebre a Maria Cristina d’ Austria* (1798-1805, 
Vienna, Augustinerkirche): un corteo di dolenti, 
allegoria della memoria consolatrice, ascende con 
lento e ritmico incedere alla buia porta — diafram- 
ma tra la vita e la morte, tra il contingente e l’eter- 
no — che si apre nella grande piramide, antichissi- 
mo simbolo sepolcrale. Il tema della morte, una 
costante nella cultura neoclassica, continuerà a es- 
sere svolto da C. su un duplice registro (si noti lo 
stretto rapporto con la poetica foscoliana dei Se- 
polcri): quello civile della memoria dell’eroe come 
exemplum virtutis (monumento di Vittorio Alfieri, 
1806-10, Firenze, Santa Croce) e e quello elegiaco 
del ricordo degli affetti e delle virtù personali, 
espresso nella mirabile compostezza di numerose 
stele funerarie. Le opere che l'ammirazione dei 
contemporanei consacrò come le più significative 
dell’arte di C. furono tuttavia, fin dagli inizi, quel- 
le a soggetto mitologico (Amore e Psiche, 1787-93, 
Parigi, Louvre; Venere e Adone, 1789-94, Ginevra, 
Villa La Grange; Ebe, 1796, Berlino, National- 
gal.): gruppi e figure di raffinata eleganza, di una 
sensualità sottile e senza fuoco, in cui C. interpretò 
l'ideale della grazia teorizzato da Winckelmann 
(«il piacevole secondo ragione»), raggiungendone 
la più alta espressione nel fluido arabesco compo- 
sitivo del celebre gruppo delle Grazie (1812-16, 
San Pietroburgo, Ermitage; un’altra versione già 
Woburn Abbey, Coll. del duca di Bedford, ora 
Los Angeles, Paul Getty Mus.). L'estrema l'initez- 
za formale e tecnica di queste opere le rende sot- 
tilmente clusive, quasi evocazioni nostalgiche di 
un mondo di perfetta bellezza; ciò basta a dissipa- 
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1 «Amore e Psiche» (1787-93): marmo, cm 155 x168. Parigi, Louvre. 2 «Le Grazie» (1812-16): marmo, h cm 167. San 
Pietroburgo, Ermitage. 


re l’eguivoco, di origine romantica, secondo il qua- 
le all’immediatezza espressiva dei molti, splendidi 
bozzetti preparatori si contrapporrebbe la «fred- 
dezza» dell’esecuzione finale. 

L'epoca napoleonica segnò il culmine della fama 
internazionale di C.: appartengono a questo perio- 
do busti e statue-ritratto dei familiari di Napoleo- 
ne, tra i quali la grande statua del Bonaparte in nu- 
dità eroica, come Marte pacificatore (marmo, 1803- 
06, Londra, Apsley House; replica in bronzo, 1811, 
Milano, cortile di Brera) e quella, altrettanto cele- 
bre, di Paolina Borghese Bonaparte come Venere 
vincitrice (1804-08, Roma, Gall. Borghese). In que- 
st'ultima, la squisita morbidezza del modellato e il 
riferimento ai sarcofaghi antichi e alle Veneri del 
Tiziano si fondono in un perfetto equilibrio di «bel- 
lo ideale» e «bello di natura». Il prestigio e la fama 
raggiunti consentirono a C., come diplomatico del- 
la cultura, di ottenere nel 1815, dopo la caduta di 
Napoleone, la restituzione all’Italia delle opere 
d’arte trasferite in Francia a seguito del trattato di 
Tolentino; egli confermava così quell’interesse per 
la conservazione del patrimonio artistico che già 
era apparso nella sua attività di ispettore delle An- 
tichità e Belle Arti (1802) e di curatore della siste- 
mazione del Mus. Chiaramonte in Vaticano (1807- 
10). Ma il 1815 vide anche il suo incontro con i mar- 
mi fidiaci del Partenone, esposti al British Mus. di 
Londra (che C., con grande sensibilità, consigliò di 
non restaurare), e il conseguente avvio di un pro- 
cesso di revisione, non solo della sua arte, ma della 
stessa ideologia classicista. C. fu infatti sensibile al 
mutamento del clima culturale nella Roma della 
restaurazione, dove già si stavano affermando le 
tendenze «puriste» nelle diverse declinazioni pro- 
poste da Ingres e dai navareni tedeschi. Ne sono 
sintomi evidenti sia il dolente patetismo di cui si 


colorano i soggetti religiosi (La Maddalena svenu- 
ta, 1819 e Il compianto sul corpo del Cristo, 1821, 
Possagno, Gipsoteca) sia il rigore arcaizzante delle 
forme nei soggetti classici (i geni funerari del ceno- 
tafio degli Stuart in San Pietro, 1817-19, o l’ingre- 
siano gruppo di Venere e Marte, 1816-22, Londra, 
Buckingham Palace). Il gusto per i «primitivi», con 
particolare riferimento agli scultori del Quattro- 
cento, si rivela nei modelli per le metope del tem- 
pio di Possagno, che C. fece erigere a sue spese e 
dove le sue spoglie furono traslate nel 1830. 
Rappresentante di primissimo piano dell’interna- 
zionalismo della cultura neoclassica, C. fu anche 
l’ultimo anello di una catena che aveva affermato, 
attraverso l’opera dei suoi artisti più grandi, il pri- 
mato dell’arte italiana in Europa. Nel tempestoso 
periodo che vide susseguirsi la rivoluzione, l’impe- 
ro napoleonico e la restaurazione, l'omaggio sem- 
pre reso dai potenti all’arte di C., uomo al fondo 
schivo e modesto, è un significativo riconoscimen- 
to, al di sopra delle parti, della sua costante fede 
nei valori dell’arte e della cultura. L’eclissi della 
sua fortuna critica fu tuttavia rapida, a cominciare 
dall’avvento del romanticismo, e s'accompagnò al 
generale declino della cultura neoclassica. Analo- 
gamente, è stata la ripresa d'interessi e di studi per 
quest’ultima a favorire la rivalutazione critica e il 
giusto riconoscimento dell’opera canoviana. 
Canozi da Lendinara o Canozzi (secc. xv-xv) 
famiglia di intarsiatori e pittori italiani. | più im- 
portanti furono LORENZO (Lendinara, Rovigo, 
1425 ca - Padova 1477) e CRISTOFORO (notizie dal 
1448 al 1491), famosi come maestri della tarsia 
prospettica, alla quale conferirono un'inedita sug- 
gestione pittorica. Lavorarono insieme a Ferrara 
nel 1449 per Leonello d'Este al perduto studiolo 
di Belfiore. Piero della Francesca, anch'egli a Fer- 
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rara in quell’anno, avrebbe tenuto Lorenzo caro gliere i cantori. Non ha posizione fissa: può essere 


«quanto fratello». Ciò ha indotto R. Longhi a ri- 
tenere che i C. continuassero nel tempo a servirsi 
di cartoni forniti loro dal grande maestro, dato lo 
scarto stilistico e qualitativo che intercorre, nella 
loro produzione, fra gli intarsi e i dipinti. Le ope- 
re più note dei C. sono le tarsie del coro del Duo- 
mo di Modena (1461-65), gli Evangelisti (1477) e 
le tarsie della sacrestia della stessa chiesa. 
Cantagallina Remigio (Borgo San Sepolcro?, 
Arezzo, 1582/83 - Firenze 1656) pittore e incisore 
italiano. Allievo di G. Parigi, esordì come autore 
di incisioni con paesaggi (1603). Fu tuttavia nel 
disegno «dal naturale» che raggiunse la maggior 
fama (105 fogli raffiguranti nitide vedute di città e 
porti visitati durante un viaggio nei Paesi Bassi 
nel 1612-13, Bruxelles, Biblioteca Reale). Fu uno 
dei primi artisti a concepire il disegno di paesag- 
gio come genere autonomo, esercitando un in- 
flusso significativo su Callot, Filippo Napoletano 
e S. della Bella. 

Cantarini Simone, detto il Pesarese (Pesaro 1612 - 
Verona 1648) pittore e incisore italiano. Nella sua 
formazione è fondamentale l’influenza esercitata 
da G. Reni: dapprima attraverso la pala che il Re- 
ni aveva dipinto per il Duomo di Pesaro e, più tar- 
di, con la diretta esperienza di lavoro (1635-38) 
nella sua bottega bolognese (/mmacolata e santi, 
Bologna, Pin. Naz.). Nel 1639 C. tornò a Pesaro, 
dove rimeditò la lezione reniana alla luce della 
sua originale vena naturalistica. Da un successivo 
viaggio a Roma derivano gli apporti classicisti, 
nella variante neoveneta proposta da A. Sacchi, 
evidenti nella sua opera. Dal 1642 ca lavorò di 
nuovo a Bologna, rielaborando in modo persona- 
le motivi carracceschi (Adorazione dei Magi, Bo- 
logna, Credito Romagnolo). 

cantaro coppa greca su alto piede, con vasca lar- 
ga e profonda e due anse che sormontano l’orlo; 
la forma venne ripresa dai romani per vasche da 
giardino in marmo, di grandi dimensioni, e nelle 
basiliche paleocristiane perle vasche da abluzione 
collocate nell'atrio. 

Cantatore Domenico (Ruvo di Puglia, Bari, 1906 
- Parigi 1998) pittore italiano. Alla definizione del 
suo linguaggio figurativo hanno contribuito la le- 
zione di Modigliani, Cézanne e Picasso, visti a Pa- 
rigi già nel 1932, ma anche una certa tradizione 
pittorica padana tra Carrà e Morandi. Fra i sog- 
getti ricorrenti della sua pittura, caratterizzata da 
un certo formalismo monumentale e da una pro- 
gressiva accentuazione dei contrasti cromatici, Si 
ricordano, dopo il 1959, gli uomini, le donne, i 
paesaggi del sud. 

Cantone o Cantoni, Simone (Muggio di Mendri- 
sio, Canton Ticino, 1739 - Milano 1818) architetto 
italiano. Esponente del primo neoclassicismo in 
Lombardia e a Genova, predilesse forme severe e 
monumentali (Palazzo Serbelloni a Milano, 1775; 
Palazzo Ducale a Genova, 1778-83), che sovente 
distaccano gli edifici da lui costruiti dal paesaggio 
urbano e naturale (Villa Olmo a Como, 1782-94; 
chiesa di Gorgonzola, 1802-06). 

cantoria nelle chiese cristiane, tribuna sopraeleva- 
ta, spesso riccamente scolpita, destinata ad acco- 


nell'abside, nel transetto 0, specie dal Cinquecen- 
to, sopra l'ingresso assieme all'organo. Celebri le c. 
di Donatello e di Luca della Robbia per Santa Ma- 
ria del Fiore a Firenze, ora nel Mus. dell'Opera. 
Canuti Domenico Maria (Bologna 1626-84) pit- 
tore italiano. Formatosi nella bottega di G. Reni, 
nel 1651, sotto la protezione dell'abate Taddeo 
Pepoli, si trasferì a Roma dove si appoggiò al 
Lanfranco e all’Algardi studiando anche Pietro 
da Cortona. Nel 1655 tornò a Bologna e lavorò in 
San Michele in Bosco e agli affreschi di Palazzo 
Pepoli, la cui impaginazione ardita indica il recu- 
pero del Veronese. Di nuovo a Roma nel 1672, 
eseguì la Gloria di san Domenico nella volta della 
chiesa dei Santi Domenico e Sisto, gareggiando 
col Baciccio. Tornato a Bologna, vi svolse l’ultima 
parte della sua attività. 

Capa Robert, pseudonimo di André Friedmann 
(Budapest 1913 - Thai-Binh, Indocina, 1954) foto- 
grafo statunitense di origine ungherese. Nel 1931 
si trasferì a Berlino per motivi politici; nel 1932 
realizzò il suo primo servizio fotografico su un co- 
mizio tenuto da Trotsky a Copenaghen. L’anno 
successivo, costretto a lasciare la Germania, si sta- 
bilì a Parigi dove si affermò come fotoreporter di 
cronache politiche. Nel 1936, inviato in Spagna, 
scattò la sua immagine più famosa, quella di un 
soldato repubblicano che, colpito a morte, lascia 
cadere il fucile. Recatosi nel ‘37 negli Stati Uniti, 
per tutta la durata della seconda guerra mondiale 
lavorò come corrispondente di «Life», parteci- 
pando allo sbarco in Sicilia e a quello in Norman- 
dia. Nel 1948, con H. Cartier-Bresson, D. Sey- 
mour e G. Rodger, fondò l'agenzia Magnum. Tra 
il 1948 e il 1950) realizzò numerosi servizi sulla na- 
scita dello stato di Israele. Morì in Indocina, a 
Thai-Binh, ucciso da una mina poco prima della 
battaglia di Diem Bien Phu. 

Capability Brown + Brown, Lancelot. 
Capanna Puccio (Assisi, attivo nella prima metà 
del sec. xiv) pittore italiano. Fu un esponente di 
punta di quella «maniera dolcissima e tanto unita» 
propria della fase matura della bottega giottesca. 
Dal punto di vista formale riprende i modelli più 
sciolti e naturalistici dell’ultimo Giotto, che inter- 
preta con un colorismo sfumato e delicato e con 
una particolare attenzione ai dati di espressione e 
di definizione spaziale. Malgrado le notizie del Va- 
sari e di Fra' Ludovico da Pietralunga, che lo dico- 
no alunno di Giotto e gli assegiano Un uno 
talogo, 3 sua finali 


poi î dba come prog 
fluenza su Giovanni da Milangl 
del pittore è attestata da 
gli alinesani con l'/ncon 


silica Tuifeiicne di San ifralisesco (1337 ca), una 
Crocifissione e santi nella BY capitolare dell’atti- 
guo convento, un’altra Crocifissione nel Mus. del 
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Cappiello 


Capodimonte 


«Pantalone, Pulcinella e Arlecchino giocano a carte (1745- 
50)»: gruppo in porcellana della serie dei «commiedianti». 
Amburgo, Museum ftir Kunstund Gewerbe. 


Duomo, una Madonna col Bambino e santi n San- 
ta Chiara e un frammento di affresco proveniente 
dalla porta di San Rufino (1341-42, Assisi, Mus. 
Civico). Gli sono attribuiti anche alcuni dipinti su 
tavola (Madonna col Bambino, Città del Vaticano, 
Mus. Vaticani; Crocifissione, Raleigh, Coll. Kress). 
Capek Josef + Gruppo degli Otto. 

capitello + colonna. 

capitello pensile + peduccio. 

capitolare, sala ampia stanza d’una cattedrale, 
d’un monastero o d’un convento in cui si riuniva il 
capitolo, cioè il collegio dei canonici 0 dei monaci; 
nei monasteri e nci conventi dava, con porta e fi- 
nestre, su un ampio chiostro. 

capocroce la parte terminale della chiesa, dietro 
l’altare. Nelle cattedrali gotiche francesi com- 
prende anche le cappelle che si dipartono a rag- 
giera dall’abside. 

Capodiferro o Capoferri, o Codeferri, Gian 
Francesco (m. Bergamo 1533) intarsiatore italia- 
no. Nel 1522 ottenne (con una Annunciazione su 
disegno del Previtali) l’incarico di intarsiare le for- 
melle e gli stalli del coro di Santa Maria Maggiore 
a Bergamo, poi compiuti entro il 1532 su disegni 
di L. Lotto (Storie bibliche). Intarsiatore di straor- 
dinaria capacità tecnica e di squisita sensibilità pit- 
torica, si contrappose al gusto più «geometrico» di 
Fra’ Damiano da Bergamo. 

Capodimonte manifattura italiana di porcellana 
creata nel 1743 a Napoli, presso il Palazzo Reale 
di Capodimonte, da Carlo u di Borbone. La for- 
mula dell’impasto, inventata da G. Schepers, per- 
mise di produrre una pasta traslucida, di tono 
bianco-latte, adatta alla produzione plastica della 
fabbrica. Capo modellatore fu G. Gricci, decora- 
tori G. Caselli fino al 1752, poi J.S. Fischer e infine 
L. Restile. Nel 1759 le attrezzature di Capodi- 
monte seguirono Carlo di Borbone, chiamato al 
trono di Spagna, nel Palazzo del Buen Retiro di 
Madrid. Della produzione della manifattura, bel- 
lissime sono le figure della commedia dell’arte 


modellate dal Gricci e famosa la «stanza di por- 
cellana» realizzata nel Palazzo Reale di Portici tra 
il 1757 e il 1759 (oggi nel Mus. di Capodimonte). 
Capogrossi Giuseppe (Roma 190%)-72) pittore 
italiano. Entrò presto in contatto con Scipione € 
Mafai, e, dopo un soggiorno a Parigi (1928-33), 
diede vita insierne a C. Cagli, E. Cavalli e R. Melli, 
alla cosiddetta Ecole de Rome (+ romana, Scuo- 
la). Nel 1949 passò alla pittura non figurativa, par- 
tecipando con M. Ballocco, A. Burri e E. Colla al 
gruppo Origine e firmando il vi manifesto spaziali- 
sta (1953) con L. Fontana, R. Crippa e G. Dova. In 
quegli anni eseguì la serie Superficie: composizioni 
in cui si dispongono, in una tessitura grafica varia- 
bile, segni costanti di elementare semplicità. 
Caporali Bartolomeo (Perugia 1420) ca - 1506/1509) 
pittore e miniatore italiano. Registrato alla corpo- 
razione dei pittori di Perugia nel 1442, fu attivo 
prevalentemente in questa città, dove lavorò sal- 
tuariamente anche con B. Bonligli, suo coetaneo. 
Nelle opere giovanili (Madonne col Bambino, 
1450-55 ca, Berlino-Dahlem, Gemildegal., e Fi- 
renze, Uffizi) risentì fortemente degli esempi um- 
bri di B. Gozzoli, risalendo attraverso di essi, con 
grazia provinciale, ai modi dell’Angelico. Più 
avanti si avvicinò al Boccati (affresco con lAssun- 
zione, 1468, Perugia, Gall. Naz. dell'Umbria) e in- 
fine alla corrente rinascimentale umbro-marchi- 
giana di Fiorenzo di Lorenzo e del Pinturicchio 
( Pietà, 1486, Perugia, Mus. Capitolare). 
Caporali Giovan Battista (Perugia 1476 ca - 1554 
ca) pittore, miniatore e architetto italiano. Figlio 
di Bartolomeo, allievo del Perugino e collabora- 
tore del Pinturicchio, risentì nelle opere tarde l’in- 
flusso di Raffaello. Del 1519sono gli affreschi con 
Storie di Roma nella Villa Passerini presso Corto- 
na; anche la sobria e austera architettura della vil- 
la, secondo il Vasari, sarebbe da attribuire a lui. 
Cappelle Jan van de + Van de Cappelle, Jan. 
Cappello Carmelo (Ragusa 1912 - Milano 1996) 
scultore italiano. Nel 1929 si trasferì a Roma e di 
qui a Milano e Monza, dove completò la sua for- 
mazione artistica. Dopo una figurazione sugge- 
stionata dai modelli di M. Marini e G. Manzù, tra 
luminismo impressionistico e accentuazioni espres- 
sionistiche, nel dopoguerra arrivò a una struttura- 
zione più salda della forma (/! folle, 1949, Milano, 
Civ. Mus. d'Arte Cont.), tendente ad aprirsi allo 
spazio in una progressiva stilizzazione della figura 
che sarebbe arrivata, nel corso degli anni Cin- 
uanta, alla formulazione di ritmi lineari astratti 
(cala personale alla Biennale di Venezia, 1958). 
Così definita la propria cifra stilistica, C. ha pro- 
ceduto al suo continuo e coerente raffinamento. 
Cappiello Leonetto (Livorno 1875 - Grasse 1942) 
pittore e grafico italiano. A Parigi, fra il 1897 e il 
1904, si dedicò alla caricatura, influenzato dal 
grande affichiste J. Chéret, pubblicando vignette 
in «Le Figaro», «Le cri de Paris», «Le Rire»: di- 
venne celebre il suo rapido ed efficace disegno al 
tratto, capace di cogliere soprattutto i caratteri 
femminili (l’album Nos actrices fu pubblicato a 
Parigi dalla «Revue Blanche» nel 1899). In segui- 
to divenne il primo vero cartellonista pubblicita- 
rio italiano, con un linguaggio caratterizzato da 
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nette e squillanti campiture cromatiche piatte su 
un fondo scuro. Suoi manifesti, come quelli dei 
Grandi Magazzini Cordeliers e del cioccolato 
Klaus (1904), del Thermogène (1909), del Cinza- 
no (1910), del brodo Oxo (1911) e per Campari 
(1921) hanno segnato la storia della comunicazio- 
ne pubblicitaria per immagini. Nel 1912 decorò 
diverse sale delle Galeries Lafayette a Parigi. 
Capponi Giuseppe (Cagliari 1893 - Capri, Napo- 
li, 1936) architetto italiano. Partecipò attivamente 
al movimento razionalista del MiAR, sviluppando 
tuttavia una poetica indipendente, volta ad accen- 
tuare gli elementi di ricerca espressiva. Nelle sue 
opere romane (palazzina sul Lungotevere Arnal- 
do da Brescia, 1928; Istituto di botanica alla città 
universitaria, 1933-35) è evidente l'influenza di E. 
Mendelsohn. 

capriata incastellatura triangola, per lo più in le- 
gno, con la funzione di sostenere gli spioventi del 
tetto; la trave di base, poggiante sulle parerti late- 
rali della costruzione, è chiamata catena; le due 
oblique, riunite al centro, sono dette puntoni; la 
sezione verticale di trave al centro della catena si 
chiama monaco. 

capriccio termine usato via via da teorici e scritto- 
ri per designare vari aspetti della produzione arti- 
stica accomunati dall’ispirazione fantastica e dal 
gusto per l’invenzione, per figurazioni bizzarre e or- 
namenti stravaganti come il ghiribizzo e la + grot- 
tesca. In particolare, il c. godette di ampia fortuna 
nell'arte fiamminga e tedesca del sec. xvi (H. Bosch 
e P. Bruegel) come invenzione creativa ricca di im- 
plicazioni etiche e caricaturali, ispirata a una visio- 
ne del mondo dominata dal senso del demoniaco e 
del mostruoso. Nei secc. xvi e xvil il c. venne iden- 
tificato con un genere artistico minore compren- 
dente i paesaggi d'invenzione e le storie aneddoti- 
che (da J. Callot ai bamboccianti, a S. Rosa), ma 
anche le creazioni illusionistiche dei quadraturisti e 
le anomalie prospettiche come l’+ anamorfosi. Nel 
sec. XVIII, il c. si identificò essenzialmente con il pae- 
saggio caratterizzato da architetture l'antastiche, ro- 
vine, invenzioni prospettiche (F. Guardi, G.P. Pira- 
nesi, G.B. Tiepolo). AI genere del c. si può ascrive- 
re anche il gusto per l’aneddoto e la scena galante 
di J.-H. Fragonard e J.-A. Watteau, che in Inghil- 
terra sfociò nella critica di costume di W. Hogarth 
mentre in Spagna con Goya assunse ancor più 
esplicita valenza ideologica. Nel sec. x1x, nella cul- 
tura romantica il c. si connotò sempre più in chiave 
irrazionalistica identificandosi con la raffigurazio- 
ne di complesse e inquietanti fantasie oniriche. 
Caracciolo Giovanni Battista, detto Battistello 
(Napoli 1578-1635) pittore italiano. La sua opera 
è caratterizzata da una precoce adesione alle 
esperienze del Caravaggio, che nel 1606-07 aveva 
soggiornato a Napoli, approfondite anche tramite 
un primo viaggio a Roma (1614). Tale adesione è 
avvertibile soprattutto nei dipinti del primo ven- 
tennio del secolo, nei quali i limiti della cultura 
manieristica, appresa alla scuola di B. Corenzio, 
appaiono superati grazie al rinnovato valore della 
luce (Battesimo di Cristo, Napoli, Quadreria dei 
Girolamini; San Pietro liberato, Napoli, chiesa del 
Pio Monte della Misericordia). Nel 1618 si recò a 
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Genova (affreschi per il Casino Doria di Sampier- 
darena): durante il viaggio sostò a Roma, dove 
poté forse conoscere le opere dei Carracci e del 
Reni, e a Firenze, dove entrò in contatto con G. 
Bilivert, C. Allori e A. Gentileschi. In seguito a 
queste esperienze, l'influsso caravaggesco appare 
temperato da nuovi e sensibili apporti, soprattut- 
to bolognesi (affreschi del Gesù Nuovo; dipinti 
nella Certosa di San Martino). 

Caradosso Cristoforo Foppa detto (Mondonico 
1452 ca - Roma 1527 ca) orafo e scultore italiano. 
A Roma eseguì il reliquiario per le catene in San 
Pietro in Vincoli (1477) e le porte di bronzo di San 
Giovanni in Laterano. Dal 1480 fu attivo come 
scultore e medaglista presso la corte sforzesca di 
Milano, ricevendo anche l’incarico di acquistare 
opere antiche. Dopo un soggiorno presso la corte 
ungherese, nel 1505 si stabilì definitivamente a 
Roma, dove coniò importanti medaglie (notissima 
quella per la fondazione del nuovo San Pietro) ed 
eseguì placchette ispirate a modelli antichi. 
Caraglio Gian Giacomo (Verona 1505 ca - Cra- 
covia 1565) incisore e tagliatore di gemme italia- 
no. Giunto a Roma intorno al 1520), vi eseguì circa 
70) incisioni a bulino, su disegni del Rosso, del Par- 
mMigianino, di Perino del Vaga. Pur nella evidente 
imitazione di M. Raimondi, C. si distingue per il 
tratteggio più mosso e per i bruschi stacchi di luce. 
Partito da Roma dopo il sacco del 1527, dal 1539 
fu a lungo in Polonia, dove esercitò l’attività di 
medaglista e di intagliatore di gemme (Bona Sfor- 
za, Milano, Pin. Ambrosiana). 

Caramel Luciano (Como 1935) storico dell’arte 
italiano. Sin dagli anni Sessanta ha contribuito al- 
la rivalutazione dell’arte italiana a cavallo tra i 
SEcc. XIX e Xx con i suoi studi sulla pittura scapi- 
gliata e divisionista, sulla scultura di G. Grandi e 
M. Rosso (Mostra di Medardo Rosso, Milano 
1979) e sull’architettura di Sant'Elia (Antonio 
Sant'Elia. L'opera completa, 1987). Principale stu- 
dioso dell'astrattismo italiano degli anni Trenta 
(L'Europa dei razionalisti, 1989) e del Movimen- 
to Arte Concreta (mac /953-/958, 1984), svolge 
anche un'intensa attività critica; nel 1982 è stato 
commissario per l’Italia alla Biennale di Venezia. 
Insegna Storia dell’arte contemporanea all’Uni- 
versità Cattolica di Milano. 

Caran d’Ache pseudonimo di Emmanuel Poiré 
(Mosca 1859 - Parigi 1909) caricaturista francese. 
Nato da famiglia francese emigrata in Russia, nel 
1878 si trasferì a Parigi dove fu tra gli interpreti 
più vivi della belle époque. Collaborò, tra l’altro, 
a «Le Rire», alla «Vie parisienne», a «Le Chat 
Noir», e pubblicò alcuni volumi ( Le corse nell'an- 
tichità, 1881; / nostri soldati, 1889; I lunedì di Ca- 
ran D'Ache, 1896 ecc.) con caratteristiche vignet- 
te umoristiche senza parole. 

Caravaggio Michelangelo Merisi detto il (Mila- 
no 1571 - Porto Ercole, Grosseto, 1610)) pittore 
italiano. Figlio di un architetto, fu apprendista a 
Milano dal 1584 al 1592 ca presso il pittore S. Pc- 
terzano. Incerta è la notizia di un suo viaggio a 
Venezia; è invece probabile che egli giungesse a 
Roma verso il 1592-93. Nei primi anni del sog- 
giorno romano, dipingendo fiori e frutta alla bot- 
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1 «Canestro di frutta» 
(1599-1600 ca): olio su tela, 
cm 31 X47. Milano, 
Pinacoteca Ambrosiana. 


2 «Cena in Emmaus» 
(1606): olio su tela, 

an 141 X 175. Milano, 
Brera. 

3 «Vocazione di san 
Matteo» (1599-1602): olio 
su tela, cm 322X34(). Roma, 
San Luigi dei Francesi, 
Cappella Contarelli. 

4 «Crocifissione di san 
Pietro» (1600-01): olio su 
tela, cm 230x175. Roma, 
Santa Maria del Popolo, 
Cappella Cerasi. 
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Il dibattito storiografico. Così come la filologia ca- 
ravaggesca ha attraversato fasi alterne — dalle cau- 
tele della tendenza restrizionista degli anni Cin- 
quanta rappresentata da L. Venturi e W. Friedlànder, 
che ritenevano necessario circoscrivere il corpus 
del lombardo alle sole opere citate dalle fonti, alla 
tendenza opposta, definita «espansionistica» e 
promossa dalla connoisseurship— anche il dibattito 
storiografico sul caravaggismo ha registrato analo- 
ghe oscillazioni, tanto che ancora oggi non è del 
tutto possibile tracciare dei confini definitivi per tale 
fenomeno artistico. L’istintiva incapacità di Cara- 
vaggio di adattarsi alle regole consuetudinarie del- 
la prassi pittorica contrasta vivacemente con l’idea 
tradizionale di «scuola», anche se tale concetto 
sembra essere originato dalle stesse fonti seicen- 
tesche e per primo da G. Mancini che include quel- 
la caravaggesca tra le quattro scuole più importan- 
ti dei suoi tempi, annoverandovi B. Manfredi, J. de 
Ribera, Cecco del Caravaggio, lo Spadarino, C. 
Saraceni e A. Grammatica. La rosa dei seguaci 
stretti di Caravaggio risulta leggermente modificata 
nella più tarda biografia del pittore redatta da G.P. 
Bellori, che a Manfredi, Saraceni e Ribera aggiun- 
ge due pittori stranieri, Valentin de Boulogne e G. 
Van Honthorst. Nella modema letteratura artistica 
la prima sistemazione del problema dei caravag- 
geschi fu effettuata nel 1943 da R. Longhi, che riaf- 
fermò anche come l'eredità più importante di Cara- 
vaggio fosse da cercare fuori d’Italia, individuando 
nella portata europea della visione caravaggesca le 
premesse per l'arte dei maggiori esponenti del na- 
turalismo seicentesco, da Velazquez a Rembrandt 
a Vermeer. La questione ricevette un'impostazione 
completamente diversa alla fine degli anni Sessan- 
ta negli studi di A. Moir che, in modo discutibile, li- 
mitò l'indagine ai soli artisti italiani, al contempo al- 
largando l'area caravaggesca fino a comprendervi 
pittori della più svariata provenienza e formazione — 
da B. Cavallino al Piazzetta — e spostando in avan- 
ti i limiti cronologici ben entro il Settecento. Contro 
tale tendenza, definita più tardi «pancaravagge- 
sca», la critica reagì negli anni Settanta con un at- 
teggiamento restrizionista a tratti semplificatore: 
cercando dei criteri oggettivi, affermò che per ap- 
partenere alla cerchia caravaggesca era necessa- 
rio essere stati in Italia e avere avuto diretti contatti 
con le opere di Caravaggio, dimostrando di aderire 
in modo esplicito al suo stile e alla sua visione pit- 
torica. Venivano così a essere depennati dall’orbita 
di influenza caravaggesca, oltre ai naturalisti spa- 
gnoli, sia A. Elsheimer, di cui oggi si ribadisce la 
consentaneità col lombardo nonché gli stretti rap- 
porti con artisti quali O. Gentileschi e C. Saraceni, 
sia Rubens, la cui ammirazione per Caravaggio è 
un dato storico concreto, come provano l'acquisto 
per i Gonzaga della Morte della Vergine ora al Lou- 
vre e l’arrivo ad Anversa della Madonna del Rosa- 
rio, ora al Kunsthistorisches Mus. di Vienna. Il pas- 
saggio temporaneo di queste due grandi opere re- 
ligiose in ambito nordeuropeo poté bilanciare l’in- 
terpretazione in qualche modo deviante della poeti- 
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ca caravaggesca offerta dai pittori della Scuola di 
Utrecht, che importarono nel Nord le tematiche pro- 
fane originate dal filone manfrediano. Alla fine degli 
anni Settanta, B. Nicolson riportò l’attenzione sulla 
dimensione internazionale del movimento caravag- 
gesco. . 

| primi seguaci. E evidente che Caravaggio, pur 
non avendo mai avuto dei veri e propri allievi, at- 
trasse con le sue sconvolgenti innovazioni un nu- 
mero di artisti senza precedenti. La devozione al 
Merisi, tuttavia, registrò diversi livelli di intensità, co- 
sicché risultano ancora valide le osservazioni del 
Mancini secondo cui i caravaggeschi si dividevano 
in tre gruppi: artisti che si convertirono interamente 
al nuovo linguaggio; artisti che aderirono al cara- 
vaggismo solo temporaneamente o episodicamen- 
te; e infine artisti che, pur essendo profondamente 
influenzati da Caravaggio, mantennero una propria 
autonomia stilistica. A queste categorie descritte 
dal Mancini si possono effettivamente far corri- 
spondere molti tra i più importanti caravaggeschi: 
Manfredi, B. Caracciolo, Grammatica, Spadarino, 
O. Riminaldi, Cecco del Caravaggio, Valentin, Th. 
Bigot, il «pensionante del Saraceni», per il primo 
raggruppamento; Baglione, O. e A. Gentileschi, N. 
Tournier, S. Vouet, D. Van Baburen, Ribera, M. 
Preti per il secondo e per il terzo O. Borgianni, C. 
Saraceni, B. Cavarozzi, G. Serodine, H. Terbrug- 
ghen, G. Van Honthorst, M. Stomer e J.B. Maino. 
Procedendo in senso cronologico, il primo a dover 
essere citato, per ragioni di precocità, è G. Baglio- 
ne, che aderì fino all’emulazione al modello cara- 
vaggesco nelle due versioni dell’Amore divino che 
vince l'Amore terreno (Berlino, Staatl. Mus. e Ro- 
ma, Gall. Naz. d'Arte Antica, replica autografa da- 
tata 1602) e in altre opere realizzate tra il 1601 e il 
1603 che costituiscono gli esiti più alti del pittore 
romano; la risoluzione traumatica della sua brevis- 
sima esperienza caravaggesca avverrà con il pro- 
cesso del 1603 in cui Baglione querelò Caravaggio 
per aver diffuso versi diffamatori nei suoi confronti. 
Tra i pittori più anziani O. Gentileschi, attraverso la 
conoscenza diretta del lombardo, pervenne, già 
quasi quarantenne, a una stupefacente mutazione 
del suo stile, coniugando il limpido magistero dise- 
gnativo dei toscani col naturalismo caravaggesco in 
quadri raffinatissimi databili entro il primo decennio 
del Seicento (David, Roma Gall. Spada e Dublino, 
Nat. Gall. of Ireland; Battesimo di Cristo, Roma, 
Santa Maria della Pace). L'arte di C. Saraceni e di 
O. Borgianni rappresenta aspetti molto diversi del 
primo caravaggismo. Saraceni, giunto a Roma in- 
tomo al 1598, si avvicinò dapprima alla lucida con- 
centrazione sul motivo naturale propria di Elshei- 
mer e già nel 1606 è segnalato nel secondo pro- 
cesso intentato dal Baglione tra gli «aderenti» del 
Merisi, ma solo le opere sacre del secondo decen- 
nio mostrano la sua fase più decisamente caravag- 
gesca (Miracolo di San Benno e Martirio di san 
Lamberto, 1617-18, Roma, Santa Maria dell’Ani- 
ma). Borgianni per il potente chiaroscuro e l’uso 
della luce si mostra debitore di Caravaggio, di cui fu 
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personale nemico (David e Golia, 1607 ca, Madrid, 
Real Ac. di San Femando; Sacra Famiglia, 1615 
ca, Roma, Gall. Naz. d’Arte Antica), ma il suo natu- 
ralismo ha uno sviluppo indipendente, originato da 
una complessa cultura maturata in Spagna e dalla 
rielaborazione della pittura veneta, da Tiziano a 
Tintoretto ai Bassano. Tra gli artisti più anziani va 
ancora menzionato A. Grammatica, che accolse 
Caravaggio nella sua attivissima bottega poco do- 
po il suo arrivo a Roma, ma che mostrò la sua ade- 
sione alle istanze del Merisi solamente alla fine del- 
la sua carriera (Adorazione dei pastori, Roma, San 
Giacomo degli Incurabili, 1620-26). Sull'esempio 
delle opere lasciate da Caravaggio a Napoli si 
formò B. Caracciolo, i cui dipinti di impronta preco- 
cemente caravaggesca sono anteriori alla fine del 
primo decennio. 

La «Manfrediana Methodus». Con l'eccezione di 
Cecco del Caravaggio, alias Francesco Buoneri, la 
cui Cacciata dei mercanti dal Tempio (1610 ca, 
Berlino, Staatl. Mus.) mostra una veemente ade- 
sione al Merisi, derivata dalla piena comprensione 
di opere fortemente dinamiche come il Martirio di 
san Matteo della Cappella Contarelli, e dello Spa- 
darino, uno dei più originali e sensibili interpreti del 
naturalismo caravaggesco, gli artisti della genera- 
zione seguente, tra i quali emerge il mantovano B. 
Manfredi, attraverso la divulgazione delle invenzio- 
ni iconografiche profane di Caravaggio spogliate 
tuttavia della tensione originaria, sono responsabi- 
li della trasformazione delle innovazioni del Merisi 
in un vero e proprio genere riservato alla rappre- 
sentazione di allegre brigate e scene d’osteria. 
Questa particolare interpretazione del caravaggi- 
smo, che ebbe larga diffusione nel Nord Europa 


dopo il ritorno nelle terre d'origine degli artisti che 


erano stati a Roma, fu definita da J. von Sandrart | 
«Manfrediana Methodus». Poco prima della metà | 
del secondo decennio, si deve registrare il flusso di | 


stranieri a Roma che dettero vita a una forte ripre- 


sa della maniera caravaggesca: i francesi Valentin | 


de Boulogne e S. Vouet, N. Toumier, N. Regnier e 
Th. Bigot e gli otandesi G. Van Honthorst, D. Van 
Baburen, G. Seghers e H. Terbrugghen, che tutta- 
via era a Roma già dal 1604, scelsero decisamen- 
te la via caravaggesca. Nel caso di Vouet e Tour- 
nier si trattò di una deviazione momentanea, ab- 
bandonata dopo il rientro in patria, mentre Valentin 
optò in modo radicale per il caravaggismo e pro- 


trasse questo stile più a lungo di qualsiasi altro ar- | 
tista, fino alla sua morte nel 1632. Ancora dibattuta | 


è la questione se G. de La Tour abbia maturato la 
sua adesione al naturalismo attraverso un ipotizza- 
to viaggio a Roma prima del ’16, oppure indiretta- 
mente. G. Serodine, infine, giunto a Roma nel 
1615, mostrò nelle sue opere più caravaggesche 
(Chiamata dei figli di Zebedeo, Ascona, Parroc- 
chiale) una conoscenza evidente dei dipinti siciliani 


del Merisi e ciò ha fatto supporre un suo viaggio | 
nell'isola, forse in compagnia del Grammatica. In- | 


tomo al 1630 il movimento caravaggesco era or- 
mai in declino perché i suoi principali protagonisti o 
erano morti oppure avevano lasciato Roma, ma 
anche perché risultava ormai superato al confronto 
con altre tendenze artistiche più moderne. Trovò 
comunque una prosecuzione nello «stile miniaturi- 
stico» dei bamboccianti che, pur costituendo un 


tradimento dei profondi valori religiosi e umani | 
espressi dal Merisi, stimolò la rappresentazione di | 


temi popolari e contemporanei. 


1 «L'Amore divino che vince l'Amore terreno» (1602) di G. 
Baglione: olio su tela, cm 240x143. Roma, Galleria Nazionale 
d'Arte Antica. 


2 «Concerto» (1620 ca) di B. Manfredi: olio su tela, 
cm 130x189. Firenze, Uffizi. 
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tega del Cavalier d’Arpino (gli sono state in pas- 
sato attribuite alcune nature morte: Roma, Gall. 
Borghese; Hartford, Connecticut, Wadsworth 
Athencum), si legò d’amicizia con i pittori A. 
Grammatica, P. Orsi e M. Minniti. II cardinale 
Francesco Maria Del Monte fu il primo potente 
protettore romano di C.; egli ospitò il giovane pit- 
tore nel proprio palazzo, affidandogli la decora- 
zione affrescata del gabinetto alchimistico (Casi- 
no Ludovisi), ed esercitò un severo controllo sulla 
sua produzione giovanile (1594-99 ca), certamen- 
te influenzando, a livello teorico, la sua formazio- 
ne artistica. Per la collezione del cardinale C. ese- 
guì il Concerto (New York, Metropolitan Mus.), i 
Giocatori di carte 0 l bari (1595, già a Roma, Coll. 
Sciarra, ora Forth Worth, Kimbell Art Mus.), la 
Buona ventura (1595-96 ca, Roma, Mus. Capitoli 
ni), il Suonatore di liuto (1597, San Pietroburgo, 
Ermitage), la Sara Caterina (1598, Madrid, Mus. 
Thyssen-Bornemisza), la Medusa e probabilmen- 
te il Bacco (Firenze, Uffizi), inviati da Del Monte 
al granduca di Toscana, il Canestro di frutta dona- 
to al cardinale Federico Borromeo (1599-1600) ca, 
Milano, Pin. Ambrosiana). Negli stessi anni rea- 
lizzò per Ciriaco Mattei il San Giovanni Battista 
(Roma, Pin. Capitolina) e per Ottavio Costa la 
Giuditta decapita Oloferne (Roma, Gall. Naz. 
d’Arte Antica). Tramite il Del Monte, C. entrò in 
relazione con alcune delle più importanti famiglie 
romane: i Giustiniani (per i quali eseguì, tra l’al- 
tro, il Ritratto di donna, 1598, già agli Staatl. Mus. 
di Berlino e l'Amore vincitore, Staatl. Mus. di Ber- 
lino), i Barberini (Sacrificio di Isacco, Firenze, Uf- 
fizi), i Borghese (Sun Gerolamo, Davide, Roma, 
Gall. Borghese), i Mattei (Cena in Emmaus, Lon- 
dra, Nat. Gall.; Cattura di Cristo, Dublino, Nat. 
Gall.) e i Patrizi (Cena in Emmaus, Milano, Bre- 
ra). Fu ancora per interessamento di Del Monte 
che ottenne la decorazione della Cappella Conta- 
relli in San Luigi dei Francesi (1599-1602: San 
Matteo e l'angelo, La vocazione di san Matteo, Il 
martirio di san Matteo). Agli stessi anni (1600-01) 
risalgono le tele della Cappella Cerasi in Santa 
Maria del Popolo (Crocifissione di sun Pietro, 
Conversione di sun Paolo), mentre di poco poste- 
riori sono la Deposizione per la Chiesa Nuova 
(1604, Città del Vaticano, Mus. Vaticani), la Ma- 
donna dei pellegrini (1603-06, Roma, Sant Ago- 
stino), La morte della Vergine per Santa Maria 
della Scala (1605 ca, Parigi, Louvre) e la Madon- 
na dei palufrenieri per San Pietro (1605-06, Ro- 
ma, Gall. Borghese). Il 29 maggio 1606 C., che 
aveva già subito azioni penali (tra cui il processo 
per diffamazione intentatogli nel 1603 da G. Ba- 
glione), uccise in una rissa un tal Tommasoni, suo 
avversario in una partita di pallacorda. Fuggito da 
Roma, protetto dapprima dai Colonna, si rifugiò 
in seguito a Napoli (1606-07), dove soggiornò per 
circa un anno lavorando a molti dipinti (Sette ope- 
re di misericordia”, chiesa del Pio Monte della Mi- 
sericordia; Madonna del Rosario, Davide, Vienna, 
Kunsthistorisches Mus.; e altri). Fu quindi (1608) 
a Malta (San Gerolwno, Decollazione di san Gio- 
vanni Battista, La Valletta, Duomo; Arntore dor- 
meiente, Firenze, Gall. Palatina di Palazzo Pitti) ma 


ne partì precipitosamente dopo un litigio, insegui- 
to dagli emissari dei Cavalieri dell'Ordine. Le tap- 
pe della fuga angosciosa sono scandite dalle sue 
ultime opere: da Siracusa, dove sbarcò (Seppelli- 
mento di santa Lucia, Gall. Regionale Palazzo 
Bellomo, già chiesa di Santa Lucia) a Messina 
(Adorazione det pastori, Resurrezione di Lazzaro, 
1608-09, Mus. Regionale), a Palermo (Adorazio- 
ne dei pastori, trafugata, già all'oratorio di San Lo- 
renzo), infine a Napoli, dove giunse verso l’otto- 
bre del 1609. Riconosciuto, pare del tutto acci- 
dentalmente, dai sicari dei Cavalieri, fu aggredito 
e brutalmente ferito. Guarito dalle lesioni, essen- 
dosi sparsa la notizia che il papa gli avrebbe per- 
donato l'omicidio romano, si sarebbe imbarcato 
su una feluca per ritornare a Roma e, secondo re- 
centi notizie documentarie, sarebbe stato costret- 
to a scendere a Palo per accertamenti; una volta 
libero dietro cauzione, si sarebbe trascinato, forse 
a piedi, fino a Porto Ercole, per recuperare i pro- 
pri effetti personali dalla feluca, nel frattempo ri- 
partita per Napoli, e lì sarebbe morto, probabil- 
mente di polmonite o dissenteria, il 18 luglio 1610). 
La formazione di C. è legata alla cultura lombar- 
do-veneta (S. Peterzano, i Campi, L. Lotto, G.G. 
Savoldo, G.B. Moroni), come traspare nel Riposo 
nella fuga in Egitto (Roma, Gall. Doria Pamphili). 
Tutte le opere giovanili, dipinte a tinte chiare, con- 
fermano le complesse sollecitazioni culturali di cui 
C. risentì: la critica più recente ha cercato di inter- 
pretare lo sconcertante erotismo dei soggetti ap- 
parentemente non religiosi (Concerto; Ragazzo 
morso da un ramarro, noto in due esemplari, Fi- 
renze, Coll. Longhi e Londra, Nat. Gall.; Ragazzo 
con canestro di frutta, Roma, Gall. Borghese; Suo- 
natore di liuto, San Pietroburgo, Ermitage) met- 
tendolo in rapporto con le teorie armoniche (l’an- 
drogino, cioè l'uomo-donna, è l Armonia, rappre- 
sentazione allegorica di Dio come unità dei con- 
trari) e con lelitaria simbologia cristologica (il 
Bacco offre, come Cristo, il calice della salvezza), 
assai diffusa presso i colti ia per i quali C. di- 
pinse. Nelle opere mature, e soprattutto nei due 
grandi cicli di San Luigi dei Francesi e della Ma- 
donna del Popolo, C. accentua, con inaudita evi- 
denza, la rappresentazione della realtà più brutale 
e immediata con l’impiego di forti contrasti di om- 
bre e luci: è quest’ultima, ora, che plasma le figure 

e determina gli ambienti e le situazioni, interve- 
du come apparizione simbolica (come «Gra- 
zia» nella Vocazione di san Matteo in San Luigi dei 
Francesi), o come evento drammatico nell’inten- 
sità dei gesti (Martirio di san Matteo, sempre in 
San Luigi). Le composizioni più tarde acquistano 
maggior rigore compositivo e una più nuda sem- 
plificazione degli spazi, mentre la luce crea zone 
d'ombra ancora più profonde, evidenziando le fi- 
gure con sinistri lampeggiamenti che accentuano 
la drammaticità della rappresentazione. La resa 
brutale della realtà e la presenza della luce come 
apparizione simbolica danno alle opere di C. un 
contenuto profondamente religioso, quale non fu 
raggiunto da nessuno dei suoi numerosi seguaci € 
ammiratori. D'altra parte tale religiosità trova rì- 
scontro nell’impulso dato da alcuni settori della 
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controriforma cattolica (san Filippo Neri, sant'I- 
gnazio di Loyola, san Carlo Borromeo) alla prati- 
ca di culto rivolta a più larghi strati popolari. Tut- 
tavia la spregiudicata aderenza delle opere di C. al 
contenuto umano dci testi biblici travalica gli in- 
tenti stessi dei riformatori; ciò spiega l'ostilità che 
suscitarono talune delle sue opere (la Morte della 
Vergine del Louvre fu dipinta per la chiesa romana 
di Santa Maria della Scala, ma rifiutata dal clero) e 
il sostanziale isolamento in cui egli operò. 
carboncino asticciola cilindrica di carbone, più © 
meno morbido, usata per disegnare; si chiama co- 
sì anche il disegno risultante. 
Carbone Giovanni Bernardo (San Martino d’Al- 
baro, Genova, 1616 - Genova 1683) pittore italia- 
no. Allievo di G.A. De Ferrari, si dedicò di prefe- 
renza alla ritrattistica, ispirandosi agli esempi la- 
sciati a Genova da Van Dyck (Ritratto di gentil- 
donna, Genova, Palazzo Bianco). La maestria di 
C. nel dipingere, tessuti, nature morte e fisiono- 
mie si manifesta anche nella sua opera religiosa 
(Visitazione, Lerici, Parrocchiale; Lapidazione di 
santo Stefano, Celle Ligure, Parrocchiale). 
Carbonel Alonso (notizie dal 1620) - Madrid 
1660) architetto e scultore spagnolo. Lavorò alla 
progettazione ec alla costruzione del Palazzo del 
Buen Retiro, terminò la Cappella sepolcrale del- 
l’Escorial e lavorò a Loceches (convento dei do- 
menicani, 1635-38). La sua opera è caratterizzata 
da uno sfarzoso gusto ornamentale e dall’uso fre- 
du uente di materiali semipreziosi. 

arcano Filippo (Milano 1840-1914) pittore ita- 
liano. Allievo di Hayez a Brera, si distaccò dall’i- 
niziale romanticismo, dipingendo quadri di gene- 
re e interni con una tecnica quasi puntinista, «fi- 
lacciosa, senza contorni di sorta», molto osteggia- 
ta dalla critica (La piccola fioraia, 1862, Schio, 
Coll. Marzotto; Partita a bigliardo, 1867, Milano, 
Brera). Dal 1876 si dedicò allo studio del paesag- 
gio lombardo (La pietra papale o Melanconia, 
1879, Milano, Gall. d'Arte Mod. Strada al Monte- 
rone, 1879, Piacenza, Gall. Ricci ®ddi), afferman- 
dosi come precursore della scuola del naturalismo 
lombardo di fine secolo. 
Cardenas Bartolomé de + Bermejo. 
Cardi Ludovico + Cigoli. 
Cardisco Marco (attivo a Napoli fra il 1515 ca e il 
1542) pittore italiano. Di origine calabrese, è se- 
gnalato dal secondo decennio del Cinquecento a 
Napoli, dove recepì suggestioni iberiche e setten- 
trionali, mediate da P. Fernindez ma anche dai 
leonardeschi F. Yanez e F. de Llanos (Adorazio- 
ne dei Magi, Musco di San Martino). Attraverso 
successivi soggiorni a Roma, dove lasciò affreschi 
a Trinità dei Monti (dopo il 1530), si accostò alla 
cultura raffaellesca e soprattutto a Polidoro, di cui 
offrì un’interpretazione assai personale ed espres- 
siva in opere che rivelano altresì l’incidenza di 
modelli fiamminghi (Madonna delle Grazie, 1527, 
Massalubrense, Cattedrale; Volto Santo, Napoli, 
Mus. Duca di Martina; Madonna e santi, Napoli, 
San Giorgio Maggiore). 
cardo nelle città di fondazione romana, la cui pla- 
nimetria derivava da quella dell’accampamento mi- 
litare, era la strada principale e correva rettilinea da 


nord a sud, incrociando al centro il decumano, che 
aveva orientamento est-ovest. Tutte le altre strade 
erano rigorosamente parallele al c. e al decumano, 
così da tracciare un impianto urbano regolare. 
Carducho Bartolomé, nome ispanizzato di Bar- 
tolomeo Carducci (Firenze 1560 ca - Madrid 
1608) pittore italiano. Allievo di B. Ammannati a 
Firenze, si trasferì alla corte di Spagna nel 1585 al 
seguito di F. Zuccari, di cui fu aiuto negli affreschi 
dell’Escorial, ottenendo nel 1598 la carica di pit- 
tore del re (Storie di san Lorenzo, 1598, Escorial, 
chiostro principale; Deposizione, 1595, e Ultima 
cena, 1605, Madrid, Prado). La sua opera, caratte- 
rizzata da influenze dei pittori toscani «riformati» 
e da un colorismo brillante € vivace, anticipa in 
qualche caso soluzioni barocche (Morte di san 
Francesco, 1593, Lisbona, Mus. de Arte Antiga). 
Carducho Vicente, nome ispanizzato di Vincen- 
zo Carducci (Firenze 1578 ca - Madrid 1638) pit- 
tore italiano. Trasferitosi assai presto in Spagna 
con il fratello Bartolomé, gli succedette nel 1609 
nella carica di pittore del re, eseguendo numero- 
sissime opere per la corte e per la Certosa di El 
Paular (Storie di san Bruno e dell'ordine certosino, 
1626-32): di queste ultime (in gran parte al Prado) 
esistono vivaci bozzetti già nella Coll. Contini Bo- 
nacossi a Firenze. E anche autore dei Dialoghi 
della pittura (1633), preziosa fonte per la cono- 
scenza dell’arte spagnola contemporanea. 
Carena Felice (Torino 1879 - Venezia 1966) pit- 
tore italiano. Allievo di G. Grosso, si formò nel 
clima della Torino fine secolo e soggiornò poi a 
Roma. L'esperienza della pittura di P. Gauguin, 
E. Carrière e A. Bòcklin influenzò il primo perio- 
do della sua attività (Cortadina al sole, 1915, To- 
rino, Gall. Civ. d'Arte Mod.). Negli anni Venti, il 
recupero in chiave purista della classicità lo avvi- 
cinò al gruppo del Novecento, portandolo a un 
realismo accademico che sarebbe sfociato in for- 
me di impostazione monumentale e, nel dopo- 
guerra, in una figurazione dagli accenti espressio- 
nisti derivata dalla scuola romana. 

Carete di Lindo + Chares di Lindo. 

Cariani Giovanni Busi detto (Fuipiano al Brem- 
bo, San Giovanni Bianco, Bergamo, 1485 ca - do- 
po il 1547) pittore italiano. Le sue opere giovanili 
lo rivelano vicino all'ambiente dei belliniani e a 
Giorgione, al quale rinvia il Suonatore di liuto del 
Mus. di Strasburgo. Il suo progressivo distacco 
dalla tradizione lagunare fu favorito da contatti 
con L. Lotto e con opere di maestri lombardi du- 
rante un lungo soggiorno (1518-24) a Bergamo, 
dove raggiunse la piena maturità artistica € uno 
stile VIBOroso, caratterizzato da un cromalismo 
acceso e trascolorante: Pala di san Gottardo 
(1519, Milano, Brera), Resurrezione (152(), Mila- 
no, Brera), ritratto di Giovanni Benedetto Cara- 
vaggi (Bergamo, Acc. Carrara), Sette ritratti Alba- 
ni (Bergamo, coll. priv.). Rientrato a Venezia, si 
riaccostò gradatamente ai modi più morbidi di 
Palma e Tiziano. 

cariatide figura femminile scolpita, analoga alla 
+ canefora, utilizzata come elemento di sostegno 
al posto di una colonna o di un pilastro; è il corri- 
spondente maschile dell'’+ atlante. 
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1 «Cinque teste 
grottesche» di 
Leonardo: penna e 
inchiostro. Windsor, 
Collezioni Reali. 


2 «Cavaliere 
francese» di G.L. 
Bernini: penna e 
inchiostro. Roma, 
Istituto Nazionale per 
la Grafica. 

3 «Caricature» di 
G.D. Tiepolo: matita, 
penna ce inchiostro. 
New York, 
Metropolitan 
Museum of Art. 


4 «Il tribunale» 
(1758) di W. Hogarth: 
incisione. 

5 «Perché 
nasconderli?»: tavola 
dai «Capricci» (1799) 
di F. Goya. 

6 Biscgno diW. 
Busch. 

7 «Il conte di 
Kératry»: litografta 
dall'album delle 
«Caricature» (1833) 
di H. Daumicer. 
Parigi, Bibliothèque 
Nationale. 

8 Autocaricatura 
(1895) di H. de 
Toulouse-Lautrec. 

9 «Nella strada» 
(1921-22) di G. 
Grosz: litografia. 
Coll. priv. 

10 Caricatura (1976) 
di M. Maccari: 
acquaforte e 
acquatinta. 

11 Disegno (1968) di 
S. Steinberg. 
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caricatura termine sotto il quale sono comprese 
espressioni figurative diverse che vanno dal comi- 
co alla satira, dalla critica di costume al puro gioco 
formale, accomunate da una deliberata manipola- 
zione del dato naturale ai fini di una maggiore in- 
cisività ed efficacia comunicativa. La c. conosce il 
più ampio sviluppo nel Quattro-Cinquecento nel- 
le aree nordiche e occidentali — si pensi alle figure 
grottesche e folcloristiche di Markolfo e Bolikana, 
incise dal tedesco D. Hopfer (1470 ca - 1536), alle 
incisioni di P. Bruegel il Vecchio sul tema della 
«Cucina grassa» e della «Cucina magra», forse 
precoce denuncia sociale, e ai feroci fogli satirici 
che accompagnarono la nascita della riforma — e 
assume la sua fisionomia moderna col rinascimen- 
o e il manierismo italiani. Se le cosiddette carica- 
ture di Leonardo da Vinci (teste per lo più ma- 
schili, tra cui sono particolarmente note le cinque 
del foglio conservato a Windsor) non sono consi- 
derate tali da alcuni studiosi del problema, pur 
presentando uno stretto intreccio tra ricerca natu- 
ralistica e intenzione comica, è nell’atelier dei Car- 
racci che viene definito un tipo di immagine satiri- 
co-umoristica cui spetta propriamente il termine 
di c.: la fisionomia individuale è ridotta a formula 
grafica che ne evidenzia i caratteri aberranti pur 
mantenendola riconoscibile. Il termine di ritratto 
caricato o c. viene usato per la prima volta nel trat- 
tato Diverse figure di A. Mosini (1646) e riceve 
una definizione nel Vocabolario toscano dell'arte 
del disegno di F. Baldinucci (1681). Nell'ambiente 
barocco romano la caricatura vive una stagione 
felicissima con G.L. Bernini, ma anche col Guer- 
cino, il Domenichino, P.F. Mola, C. Maratta. 

Molto sensibili al ritratto caricato di ascendenza 
barocca così come veniva praticato a Roma nella 
prima metà del Settecento da P.L. + Ghezzi e a 
Venezia nella cerchia di G.B. Tiepolo e di AM. + 
Zanetti furono i gentiluomini e gli artisti inglesi 
che soggiornavano in Italia. Ne sono prova pitture 
caricaturali come La scuola d'Atene di sir ). Rey- 
nolds eseguita durante il suo soggiorno romano 
(1750-52), ma più ancora le 40) caricature di Ghez- 
zi incise da A. Pond tra il 1737 e il 1739: esse se- 
gnarono l'esportazione di questa novità grafica in 
Inghilterra, dove il genere doveva conoscere la sua 
massima fortuna nella seconda metà del secolo 
grazie anche al successo delle famose serie dipinte 
e incise di W. Hogarth (L'opera det mendicanti, 
La carriera della prostituta, La carriera di un liber- 
tino, JI matrimonto alla moda ecc.), volte a una cri- 
tica del costume aristocratico (anche se propria- 
mente esse appartengono al genere della defor- 
mazione fisionomica tipica dei «caratteri» più che 
alla vera e propria c.). | massimi maestri della c. in- 
glese furono J. + Gillray, Th. + Rowlandson e 
Isaac Cruikshank (1764 ca - 1810), quest'ultimo 
particolarmente dotato per la critica di costume. 
Negli stessi anni in cui si manifestava nei Capricci 
(1799) l'amarissima vena satirica di Goya, Row- 
landson e Gillray trasformarono la c. in un'arma 
prettamente politica (dalla loro fantasia aggressiva 
nacque la grande produzione di c. antinapoleoni- 
che diffusa in album c in fogli sciolti) e svilupparo- 
no anche la tecnica del racconto figurato inventan- 


do personaggi protagonisti di vicende in serie, co- 
me il Doctor Syntax di Th. Rowlandson (1812). 
Nella Francia della restaurazione e, più ancora, 
della monarchia di luglio, nacquero i primi gior- 
nali umoristici come «La Caricature» (1830-34) e 
«Le Charivari» (1832-1926), illustrati con un nuo- 
vo rapido procedimento di riproduzione, la lito- 
grafia. Ne fu animatore Charles Philipon (1806- 
62), geniale pubblicista e disegnatore divenuto ce- 
lebre per la caricatura di Luigi Filippo, La potre. 
prototipi francesi, sull'esempio dei quali nacquero 
giornali umoristici illustrati in tutte le capitali eu- 
ropee, come, per es. «The Punch» (Londra, 1841), 
«Fliegende Blétter» (Monaco, 1844), «Kladdera- 
datsch» (Berlino, 1848), «Il Fischietto» (Torino, 
1848) ecc., sono da considerare esemplari mai su- 
perati per l'alta qualità dell’impegno artistico e 
politico. La parte illustrativa era affidata a Phili- 
pon stesso, alla graffiante vena surreale di + 
Grandville, alla sensibilità sociologica di Henry 
Monnier (1805-77), creatore della figura di Mon- 
sieur Prudhomme, e di Charles-Joseph Traviès 
(1804-59) e, soprattutto, alla potente arte di H 
Daumier. Durante il secondo impero e la terza re- 
pubblica, uno dei momenti più brillanti della sto- 
ria della c., giornali umoristici, periodici e quoti- 
diani si moltiplicarono in modo incredibile. Dopo 
G. + Doré, P. + Gavarni, André Gill (Louis 
Gosset de Guines, 1840)-85), più vicini alla gene- 
razione di Daumier, fu la volta di caricaturisti co- 
me A.+ Willette, + Caran d’Ache, J.-L. + Fo- 
rain, Th.-A. -+ Steinien, A. -» Robida. «Le Petit 
Journal pour Rire» (1856-90), «Journal Amu- 
sant» (1856-1914), «Le Rire» (1894-194()), «L'As- 
siette au Beurre» (1901-14) furono le testate più 
famose. Negli stessi anni fu fondato il «Simplicis- 
simus» di Monaco (1896), su cui disegnò O. + 
Gulbransson, e si affermò il singolare artista sviz- 
zero, R. -» Tòpffer, che assumendo la formula 
rowlandsoniana della storia a puntate intrecciò fi- 
gure e testo in un tutto inscindibile (per es. le sto- 
rie di Mr. Crépin, 1837), prefigurando Il moderno 
fumetto; per lo sviluppo di quest’ultimo fu basila- 
re anche la spregiudicatezza formale del tedesco 
W. —» Busch, l’autore delle notissime storielle di 
Max e Moritz, il cui particolare disegno trae gli 
effetti comici dall'ambivalenza (di origine manie- 
rista) tra la figura umana e l'oggetto. Da quando, 
sullo scorcio del sec. xix l'artista assunse la defor- 
mazione e l’astrazione dal dato reale come uni- 
che possibilità di espressione, la storia della c. è 
venuta spesso a coincidere con la storia dell'arte 
tout court. Ciò è particolarmente evidente in G. 
Grosz, ma anche in M. Maccari e per certi versi 
anche in S. Steinberg. 

Carlevarijs Luca (Udine 1663 - Venezia 1730) 
pittore italiano. In età giovanile, durante un viag- 
gio a Roma (non documentato), ebbe contatti 
con i vedutisti romani e con l'opera di G. Van 
Wittel e guardò ai bamboccianti e a C. Lorrain. 
Nel 1704 pubblicò una raccolta di 104 acqueforti 
di «labriche e vedute di Venezia», che segna il suo 
distacco dalla tradizione della «veduta ideale» o 
di l'antasia. | suoi dipinti. realizzati anche con l’im- 
piego della camera oscura. presentano vedute lu- 
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minose e diafane nel colore, salde nell'impianto 
prospettico, intensamente animate dal movimen- 
to delle figurine e delle imbarcazioni, ma sempre 
concepite come rappresentazioni di carattere 
obiettivo e documentario (Veduta di un porto, 
1713, Roma, coll. priv.). Nel 1707 dipinse l’arrivo 
a Venezia del conte di Manchester (Birmingham, 
Mus. and Art Gall.) inaugurando il fortunato filo- 
ne di commissioni inglesi per i vedutisti veneziani. 
Carli Raffaellino + Raffaellino del Garbo. 
Carlier Francois (m. Bayonne 1760) architetto 
francese. Figlio dello scultore René, lavorò esclu- 
sivamente in Spagna al servizio della corte (chiesa 
di corte di El Prado, 1752; chiesa delle salesiane, 
1750-58: Palazzo e giardino del Buen Retiro). 
Carlin Martin (Friburgo 17340 ca - Parigi 1785) eba- 
nista francese di origine tedesca. Lavorò nel labora- 
torio di F. Oeben (di cui sposò la sorella minore). 
Maître menuisier dal 1766, eseguì per la corte di 
Luigi xiv e per i più famosi mercanti dell’epoca 
(Poirier, Daguerre) mobili di piccole proporzioni e 
di linea severa. Molti esemplari sono ornati da plac- 
che in porcellana di Sèvres o in lacche orientali con 
motivi di nature morte, cineserie, decorazioni neo- 
classiche; alcuni (soprattutto tavolini da lavoro, leg- 
gii. scrivanie) recano vari tipi di congegni meccanici. 
Carlone famiglia di decoratori italiani originaria di 
Rovio (Canton Ticino) e Scaria (Valle d'Intelvi). Il 
ramo di Rovio prese dimora a Genova con TADDEO 
(Rovio 1543 - Genova 1613), architetto e scultore, 
che qui eresse la chiesa di San Pietro in Banchi, nu- 
merose fontane (piazza Soziglia, giardino Doria), 
portali di palazzi (Doria Tursi, Serra, Lercari) e a 
Savona eseguì la facciata della Madonna della Mi- 
sericordia; fu padre di GIOVANNI ANDREA, detto il 
Genovese (Genova 1584 - Milano 1630) e di GIO- 
VANNI BATTISTA (Genova 1603 - Torino 1677), pit- 
tori influenzati dal tardo manierismo toscano e au- 
tori di numerosi affreschi nelle chiese genovesi. 

Al ramo di Scaria appartenne piro (Scaria 1674- 
1750), stuccatore, di cui sono note le barocche de- 
corazioni del castello di Ludwigsburg e della chie- 
sa di Weingarten, in Germania, e dell'abbazia 
svizzera di Einsielden. Per alcune di queste opere 
egli lavorò in collaborazione col fratello CARLO 
INNOCENZO (Scaria 1686-1775), pittore. Questi fu 
attivo dal 1710, in Austria (Vienna, Belvedere; 
Schlosshof, castello), in Germania (Ludwigsburg, 
castello), in Cecoslovacchia (Praga, Palazzo Gal- 
las), svolgendo una precipua attività di frescante, 
volta in gran parte a glorificare, tramite comples- 
si apparati allegorici, le virtù dei suoi reali protet- 
tori. Al suo ritorno in Italia (1737) si impegnò in 
notevoli cicli di affreschi a soggetto religioso 
(Monza, Duomo: Orzivecchi, Brescia, Parroc- 
chiale; Asti, Duomo) e in più rare, ma gustosissi- 
me. decorazioni prolane (Montirone, Brescia, 
Villa Lechi, 1746 ca) che si segnalano per la fanta- 
sia e l'eleganza decorativa, di gusto rococò. 
Carlos, Frey (notizie 1517-35) pittore olandese 
attivo in Portogallo. Originario dei Paesi Bassi me- 
ridionali, fu monaco geronimita nel convento di 
Espinheiro, presso Evora, dove restano vari suoi 
dipinti, e lavorò prevalentemente per la commit- 
tenza del suo ordine. A una fase precedente il tra- 
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sferimento in Portogallo potrebbe spettare il Ma- 
trimonto mistico di santa Caterina della Nat. Gall. 
di Londra, influenzato da H. Memling. Insieme a 
J. Afonso fu uno fra i più importanti pittori attivi 
nei primi decenni del Cinquecento in Portogallo, 
dove contribuì a radicare la componente nordica, 
dando continuità alla cosiddetta scuola lusitano- 
fiamminga e distinguendosi per la chiarezza degli 
impianti spaziali e il semplificato rigore delle com- 
posizioni (Trittico degli Infanti, in collaborazione 
col Maestro di Lourinha, e Resurrezione, entrambi 
a Lisbona, Mus. de Arte Antiga). 

Carmassi Arturo (Lucca 1925) pittore e scultore 
italiano. Ha studiato all'Accademia Albertina dt 
Torino: i suoi esordi, tra espressionismo e postcu- 
bismo, mostrano l’influenza dell’Ecole de Paris. 
Alla metà degli anni Cinquanta il lavoro di C. 
evolve in senso informale, con elementi surreali- 
steggianti e figurativi (Massacro, 1956, Torre di 
Fucecchio, Coll. Carmassi) che torneranno a pre- 
valere nella sua pittura dopo il 1970). 
Carmontelle pseudonimo di Louis Carrogis (Pa- 
rigi 1717-1806) scrittore, pittore e architetto fran- 
cese. Ebbe fama per i suoi acquerelli, incisioni e di- 
segni e per la realizzazione del parco Monceau a 
Parigi (1773-78), uno degli esempi più famosi di 
giardino all’inglese, popolato di tempietti e rovine. 
Carnelivari Matteo (Noto, Siracusa, verso la 
metà del sec. xv - notizie fino al 1506) architetto 
italiano. Negli edifici che gli sono attribuiti a Pa- 
lermo, dove operò dal 1490) (Palazzo Abatelli, Pa- 
lazzo Aiutamicristo, chiesa di Santa Maria della 
Catena, 1502-05), combinò in una sintesi non pri- 
va di raffinatezze stilistiche, fondata sulla cono- 
scenza del linguaggio rinascimentale, motivi cata- 
lani con elementi bizantini, arabi e normanni de- 
sunti dalla più antica tradizione locale. 

Carneo Antonio (Concordia Sagittaria, Venezia, 
1637 - Portogruaro, Venezia, 1692) pittore italiano. 
Fu attivo soprattutto a Udine. Partito dallo studio 
dei maggiori artisti veneti del tardo Cinquecento, 
sensibile all'opera di B. Strozzi e di L. Giordano 
come a modelli fiamminghi, si orientò verso un ro- 
busto naturalismo dalle accese gamme cromatiche 
(Sacra Famiglia venerata dal luogotenente e dai de- 
putati, Udine, Mus. Civ.). Più tardi, alle componen- 
ti del suo eclettismo intelligente e non accademico, 
si aggiunsero echi da F. Maffei (Madonna col 
Bambino, sant'Antonio e santo Vescovo, già a Saci- 
letto, ora coll. priv.) e G. Langetti (Martirio di san 
Bartolomeo, Udine, Beata Vergine delle Grazie). 
Carnovali Giovanni + Piccio. 

Caro Anthony (Londra 1924) scultore inglese. 
Formatosi alla Royal Academy di Londra, ha la- 
vorato in diversi periodi con H. Moore. La sua ri- 
cerca si è inizialmente sviluppata attorno al tema 
della figura umana, intesa come accumulo di ma- 
teria in funzione di una massima espressività. Al- 
l’idea di accumulo C. è rimasto fedele anche dopo 
il 1960, quando ha incominciato a costruire le sue 
opere utilizzando elementi preesistenti, perlopiù 
rottami e avanzi della civiltà industriale, per una 
ricerca sulle forme e le loro combinazioni dalle 
evidenti connotazioni antirazionalistiche (Di pri- 
mo mattino, 1962, Londra, Tate Gall.). 
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1 Porta trionfale dell'abbazia di Lorsch (760-90). 2 Cripta della chiesa abbaziale di Saint-Germain (sec. 1x) ad Auxerre, 
affrescata con «Storie di santo Stefano». 3 «La fonte della vita»: miniatura dell'«Evangeliario di Godescalco» (781-83). 
Parigi, Bibliothèque Nationale. 4 Copertura in avorio di un salterio (870 ca). Zurigo, Sclweizeriches Landesmuseum. 5 
Statuetta equestre di Carlo Magno (870 ca): bronzo dorato, h cm 235. Parigi, Louvre. 


carolingia, arte termine con cui viene designata 
la produzione artistica dell'Europa occidentale 
promossa dalla corte di Carlo Magno e caratteriz- 
zata. fra la metà del sec. vii e la fine del x, dal re- 
cupero programmalico dei valori formali del mon- 
do tardoantico in contrasto con l'islamismo e le 
culture barbariche. Nata nei centri culturali della 
corte imperiale (Aquisgrana. Nimega, Ingelheim), 
si sviluppò nei grandi monasteri collegati alla fa- 
miglia reale (Saint-Denis, Reims, Metz, Saint-Ri- 


quier, Tours, Magonza, Lione, Fulda, Reichnau, 
Lorsch), estendendosi alla Svizzera (monastero di 
San Gallo e di San Giovanni a Miistair) e all'Italia 
settentrionale (Milano). In essa — accanto a so- 
pravvivenze dell’arte merovingia e a influssi sia 
celtici che bizantini — è chiaramente avvertibile il 
dominio della forma classica, in contrapposizione 
all’aniconismo dell’arte insulare (britannico-irlan- 
dese) e in stretta coerenza con l'idea della «reno- 
valio Romani Imperii» concepita da Carlo Ma- 
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gno. Il fondamento politico-religioso della nuova 
cultura dà impulso al sorgere, in tutto il territorio 
dell'impero, di numerosi edifici sacri. La prima si- 
gnificativa chiesa c. è l'abbazia di Saint-Denis 
(consacrata nel 775 e successivamente rifatta in 
forme gotiche) che recupera la pianta basilicale a 
tre navate. l'ampio transetto, l'abside e la cripta 
anulare; la facciata, orientata a ponente, era forni- 
ta di due torri: elemento da collegare col cosiddet- 
to Westwerk, che costituisce uno dei dati stilistici 
esemplari dell’architettura c., benché desunto da 
reminiscenze bizantine e siriache. Il Westwerk è, 
letteralmente, il corpo occidentale della facciata 
della chiesa che viene racchiuso, a mo’ di fortezza, 
da due alte torri scalari e laterali tramite le quali 
l’imperatore accedeva a un loggiato interno supe- 
riore per assistere, insieme alla corte, alle funzioni 
religiose (esemplare è il Westwerk dell’abbazia 
benedettina di Corvey sul Weser). Analoga a 
Saint-Denis, però ancora priva di transetto, è l’ab- 
bazia di Lorsch (dello stesso periodo), nonché 
quella di Ratisbona. Altro gruppo importante di 
chiese è quello costituito da basiliche con cori con- 
trapposti: sono a pianta cruciforme e, in corri- 
spondenza della navata centrale, presentano due 
absidi che si fronteggiano, di derivazione paleo- 
cristiana (Basilica di Saint-Maurice d’Agaune, fi- 
ne del sec. vi). Un terzo tipo fondamentale di 
chiese c. è quello a pianta centrale, d’ispirazione 
bizantina e tardoantica; esso comprende la Cap- 
pella Palatina di Aquisgrana, uno degli edifici più 
importanti dell’a.c. (consacrata nell'805) a pianta 
ottagonale e con l’alzato costituito da un grandio- 
so vano centrale circondato da una doppia galleria 
con coperture a volta: all'impianto ottagonale si 
saldano il Westwerk da un lato e il coro dall’altro 
sovrastato da un piano ulteriore con un suo altare. 
Legate alla custodia e venerazione delle reliquie 
dei martiri, le cripte sono parte integrante delle 
chiese c.;i tipi principali sono la cripta anulare, co- 
stituita da un corridoio con volta a botte disposto 
sotto l'abside centrale; la cripta a galleria che ri- 
prende la forma delle catacombe cristiane; la crip- 
ta a navate con colonne o pilastri. La grande pit- 
tura murale, di cui restano poche testimonianze, 
appare esemplata su modelli dell’arte romana; le 
raffigurazioni sacre comprendevano ampi cicli cri- 
stologici e vite di santi (storie di santo Stefano ad 
Auxerre), mentre le residenze di corte erano de- 
corate con cicli epici e personaggi storici. Scarsa- 
mente nota anche la scultura, di cui è peraltro do- 
cumentato il largo impiego, specie per quanto ri- 
guarda la pietra e lo stucco, nonché il bronzo (por- 
te bronzee del Duomo di Aquisgrana; statua 
equestre, probabilmente raffigurante Carlo Ma- 
gno o Carlo il Calvo, al Louvre). 

Estremamente ricca e di elevata qualità è la pro- 
duzione nel settore delle arti applicate. Tra i vari 
generi emerge la miniatura, arte sulla quale la 
riforma culturale c. ha influito moltissimo: essa è 
ampiamente documentata nelle varie tendenze 
stilistiche: Scuola di Corte, Palatina, di Reims, di 
Tours, stile di Carlo il Calvo e altre scuole. Gli 
avori, adibiti quasi esclusivamente a uso religioso 
(dittici e legature di libri), risentono dei modelli 


tardoantichi e vengono spesso intagliati nei me- 
desimi centri di produzione dei manoscritti minia- 
ti. Ricca anche la produzione di oreficeria, che ri- 
vela una sicura padronanza delle tecniche della fi- 
ligrana, della granulazione, dell’incisione, dello 
sbalzo, dell’incastonatura, dello smalto; la pratica 
di queste tecniche, e dell’intaglio del cristallo di 
rocca, mostra il gusto dell’a.c. per i materiali pre- 
ziosi e per una lavorazione raffinata, improntata a 
effetti di particolare plasticismo. 


Si veda anche, nell'appendice «Monumenti e com- 
plessi monumentali», la scheda dedicata alla Cap- 
pella Palatina di Aquisgrana. 


Carol Rama + Rama, Carol Olga. 
Carolus-Duran pseudonimo di Charles-Emile-Au- 
guste-Durand (Lilla 1837 - Parigi 1917) pittore fran- 
cese. Direttore dell’Accademia di Francia a Roma 
dal 1904 al 1913, ebbe eccezionale fama come ri- 
trattista mondano nei modi di J. Singer Sargent (La 
Dama del guanto, 1869, Parigi, Mus. d'Orsay). Pre- 
dilesse la pittura di Courbet e di Velazquez (L’as- 
sassinato, 1866, Lilla, Mus. des Beaux-Arts), senza 
mai liberarsi, tuttavia, da un mondano decorativi- 
smo (soffitto del Palazzo del Lussemburgo, ora al 
Louvre, con L’apoteosi di Maria de’ Medici, 1878). 
Caron Antoine (Beauvais, Oise, 1527 ca - Parigi 
1599) pittore francese. Pittore di corte di Caterina 
de’ Medici, operò a Fontainebleau, nell’ambito 
della scuola del Primaticcio e di Nicolò dell’ Aba- 
te, esprimendosi in un linguaggio raffinato e fan- 
tastico, denso di complesse allegorie riferite ad 
avvenimenti contemporanei (Augusto e la Sibilla, 
Parigi, Louvre; Astronomi che studiano l'eclissi, 
Londra, John Gaskin Coll.). 

Caroselli Angelo (Roma 1585-1652) pittore italia- 
no. Autodidatta, fu influenzato dai più vari aspetti 
della pittura del primo Seicento, dal classicismo al 
naturalismo (Vanità, Firenze, Coll. Longhi), que- 
st'ultimo nella linea di tersa e nitida evidenza e di 
luce chiara, che discende da O. Gentileschi. L’af- 
fermazione del pittore sulla scena romana è testi- 
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Vittore Carpaccio 
«Ritorno degli ambasciatori» dal ciclo «Storie di sant'Orsola» (1490-1500): olio su tela, cm 297x526. Venezia, Gallerie 
dell’Accademia. 


moniata dall'esecuzione di una pala per San Pie- 
tro. La stessa versatilità e capacità mimetica si ri- 
trovano nella sua attività di restauratore e falsario. 
Caroto Giovan Francesco (Verona 1480) ca - 1555) 
pittore italiano. Allievo di Liberale da Verona, fu 
poi a lungo a Mantova, presso il Mantegna, e a Ca- 
sale (fino al 1523). Nella sua vasta produzione, 
conservata quasi interamente a Verona (affreschi 
della Cappella Spolverini, in Santa Eufemia; Sacra 
famiglia con san Giovannino, 1531 e Ritratto di 
fanciullo con pupazzetto, 1523 ca, nel Mus. di Ca- 
stelvecchio; Sant'Orsola, 1545 ca, in San Giorgio 
in Braida), si attenne agli esempi di Mantegna, ac- 
costandosi successivamente a quelli lombardi del 
Luini e del Solario, quindi a Raffaello e Correggio, 
sempre con viva sensibilità alla luce e ai valori at- 
mosferici. 

Caroto Giovanni (Verona 1488-1566 ca) pittore 
italiano. Fratello di Giovan Francesco, fu a lungo 
attivo a Verona (Annunciazione, 1514 ca, affresco 
sull'arco trionfale di San Giorgio in Braida; Madon- 
na e santi, Duomo), ed ebbe tra 1 suoi allievi il Ve- 
ronese. Per stile e repertorio la sua pittura si inseri- 
sce nella tradizione locale, prossima a F. Morone. 
Carpaccio Vittore (Venezia 1465 ca - 1526) pitto- 
re italiano. In mancanza di notizie e documenti, di- 
verse e contrastanti ipotesi sono state avanzate cir- 
ca la sua formazione. | primi dipinti noti (Redento- 
re benedicente tra quattro apostoli, Riverdale, Coll. 
Stanley Moss) rivelano una vasta e complessa cul- 
tura, non circoscritta all'arte lagunare e ad Anto- 
nello da Messina, ma estesa anche a modelli urbi- 
nati e fiamminghi. Vicino agli ambienti dell'’uma- 
nesimo veneto, C. sentì il fascino dei soggetti cor- 
tesi e cavallereschi, come nell’ Ambasciata delle 
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amazzoni a Teseo (Parigi, Mus. Jacquemart-An- 
dré) o nelle cosiddette Cortigiane (Venezia, Mus. 
Correr), dipinto decurtato di un ampio frammento 
con Paesaggio lagunare (Los Angeles, Paul Getty 
Mus.); la sua fama è legata soprattutto ai cicli di te- 
le dipinte per le scuole veneziane di Sant'Orsola 
(1490-1500), di San Giorgio degli Schiavoni (1502- 
12), degli Albanesi (1504-08) e di Santo Stefano 
(1511-14). Nelle Storie di sant'Orsola (Venezia, 
Gall. dell’Acc.), sullo sfondo di fiabeschi scenari 
(vedute di città esotiche e favolose che richiamano 
però costantemente l’atmosfera della Venezia del 
tempo) la rappresentazione delle vicende della 
santa si svolge con il fasto solenne e quasi liturgico 
delle cerimonie civili della repubblica, e il racconto, 
ricchissimo di episodi ma regolato sul ritmo di un 
impeccabile ordine prospettico, si trasforma in mi- 
to, in leggendaria evocazione. Con il Miracolo del- 
la reliquia della croce (Venezia, Gall. dell’Acc.) per 
la Scuola di San Giovanni (1494-95) e con le storie 
dei santi dalmati Giorgio, Gerolamo e Trifone, per 
la Scuola di San Giorgio degli Schiavoni, la fantasia 
di C. rinnova l’incanto delle Storie di sant'Orsola 
grazie all'inesauribile ricchezza delle invenzioni 
narrative e formali, con stupefacente intensità cro- 
matica e accordi tonali che sembrano in perfetta 
sintonia con l’arte del Giorgione. Meno felici ap- 
paiono in confronto le Storie della Vergine per la 
Scuola degli Albanesi (Bergamo, Acc. Carrara; 
Milano, Brera; Venezia, Mus. Correr e Ca’ d'Oro), 
anche per il vasto intervento di aiuti, mentre tra le 
più alte creazioni dell’artista sono ancora, oltre ad 
alcuni episodi delle Storie di santo Stefano (Parigi, 
Louvre; Milano, Brera), il Ritratto di cavaliere del 
Mus. Thyssen-Bornemisza di Madrid, l’enigmatica 
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Meditazione sulla Passione di Cristo del Metropoli- 
tan Mus. di New York e il patetico Compianto sul 
Cristo morto degli Staatl. Mus. di Berlino, tutti ese- 
guiti verso la fine del primo decennio del Cinque- 
cento. Alcune di queste opere documentano l'ade- 
sione del pittore a una raffinata spiritualità di ma- 
trice umanistica. Negli ultimi anni C., che nel 1507 
era stato chiamato a collaborare con Giovanni Bel- 
lini a un ciclo di dipinti storici per la Sala del Mag- 
gior Consiglio in Palazzo Ducale (distrutti nell’in- 
cendio del 1577), svolse un'intensa e decorosa atti- 
vità di pittore di pale sacre (Presentazione al tem- 
pio. 1510. Venezia, Gall. dell’Acc.; Gloria di san 
Vitale, 1514, Venezia, San Vitale) e di polittici per 
Venezia (già in Santa Fosca) e la provincia veneta 
(Grumello, Pozzale di Cadore, Capodistria); ma 
queste opere, anche per l'intervento di collabora- 
tori, mostrano i segni del rapido declino dell’arti- 
sta, legato a un mondo spirituale ormai travolto dal 
rapido trasformarsi della cultura veneta. 
Carpeaux Jean-Baptiste (Valenciennes 1827 - 
Courbevoie, Parigi, 1875) scultore e pittore fran- 
cese. In contrasto con il gusto degli ambienti uffi- 
ciali, rivisse 1 classici attraverso la lettura veristica 
di F. Rude e di E. Delacroix (gruppo di Ugolino 
con i figli. 1863, Mus. d'Orsay). Di lui si ricordano 
anche opere decorative molto raffinate come La 
danza (1869, Parigi, bassorilievo per la facciata 
dell'Opéra, Mus. d'Orsay), i cui effetti di chiaro- 
scuro si staccano nettamente dalla freddezza ac- 
cademica della scultura del tempo. 

Carpi Aldo (Milano 1886-1973) pittore italiano. 
Allievo di S. Bersani e di C. Tallone, ebbe stretti 
rapporti con i futuristi e i novecentisti, ma non 
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aderì ad alcun movimento, preferendo una ricerca 
autonoma, da «irregolare». Si affermò nel 1914 al- 
la Biennale di Venezia con Lu sera e Dopo cena 
(Firenze, Gall. d'Arte Mod.), quadri di ambiente 
popolano, ma di clima già metafisico. La sua pro- 
duzione, estremamente varia, sviluppa il primo 
simbolismo floreale in una sorta di espressionismo 
lirico, e comprende ritratti e marine; quadri di fan- 
tasia come la serie dei cacciatori, cavalieri, brigan- 
ti, acrobati, clown (1958-72); opere politiche come 
i disegni del 1915-17 sulla ritirata serba (Roma, 
Mus. del Risorgimento), i temi partigiani (1943), i 
disegni dei lager di Mauthausen e Gusen (dove fu 
deportato nel 1944 e dove scrisse il Diario di Gu- 
sen, pubblicato nel 1971), gli acquerelli della Lun- 
ga marcia (1958-59); i cicli delle «maschere» (1914- 
43), poi trasformatesi nei «carabinieri» (1950-52). 
Grandi opere religiose sono la vetrata di Davide 
del Duomo di Milano e i mosaici della Basilica 
dell’Annunciazione a Nazareth. Dal 1930 al 1958 
insegnò all'Accademia di Brera. 

Carpioni Giulio (Venezia 1613 - Vicenza 1678) pit- 
tore italiano. Allievo del Padovanino, seppe fon- 
dere con originalità motivi neoveneti con elementi 
classicisti. Più che per le pale sacre (Visitazione, 
Thiene, Duomo) che raramente sfuggono a un’ac- 
cademica freddezza, va ricordato per soggetti pro- 
fani (Suonatrice, Vicenza, Mus. Civ.) ed erotico- 
classicisti (Offerta u Venere, nota in più varianti), in 
cui i richiami alla scuola bolognese si risolvono in 
piacevole decorativismo. Fu anche buon incisore. 
Carr John (Horbury, Yorkshire, 1723 - Askham, 
Provincia del Capo, 1807) architetto inglese. Espo- 
nente del neopalladianesimo inglese e, in seguito, 


1 «La musa metafisica» (1917): olio su tela, cem 89x65. Milano, Brera, Coll. Jesi. 2 «Il pino sul mare» (1921): olio su tela, 


cm 608x52,5, Roma. Collezione Casella. 
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del neogotico, lavorò a numerosi edifici distinguen- 
dosi per un gradevole eclettismo. Tra le sue opere 
iù importanti: Harewood House, Yorkshire 
(1759-71), Tabley House, Cheshire (1760-67), e, so- 
prattutto, il grandioso complesso del «Crescent» e 
delle scuderie di Buxton, Derbyshire (1780-90). 
Carrà Carlo (Quargnento, Alessandria, 1881 - 
Milano 1966) pittore italiano. Giovanissimo, la- 
vorò come decoratore a Valenza, prima di trasfe- 
rirsi nel 1895 a Milano dove frequentò la Gall. 
Grubicy. Nel 1900 studiò, a Parigi, G. Courbet e 
l’impressionismo; a Londra, J. Constable e W. 
Turner. Solo nel 1906 si iscrisse all’ Accademia di 
Brera, divenendo allievo di C. Tallone: nella sua 
formazione si trovano tracce del tardo romantici- 
smo lombardo e influenze dei paesisti piemontesi, 
e si individuano notevoli punti di contatto con la 
pittura divisionista (paesaggi dipinti a Sagliano 
Micca, 1908). Nel 1910 fece parte del primo drap- 
pello futurista, di cui seguì le alterne fortune nelle 
esposizioni europee (iniziatesi a Parigi nel 1912) e 
le affermazioni programmatiche, giungendo a ri- 
sultati di estremo interesse (/ funerali dell'anar- 
chico Galli, 1911, New York, Mus. of Mod. Art). 
Il suo contributo al futurismo si espresse anche at- 
traverso la collaborazione a «Lacerba», mentre 
nel 1915-16 scrisse per «La Voce». In quegli anni 
realizzò anche collages (Manifestazione interventi- 
sta, 1914, Venezia, Coll. Guggenheim, Coll. Mat- 
tioli) e pubblicò Guerrapittura. 
Il passaggio di C. dal futurismo alla pittura meta- 
fisica è segnato nel 1916 da una serie di quadri 
neoprimitivisti; nello stesso anno l’artista si incon- 
trò a Ferrara con G. de Chirico, A. Savinio e F. 
De Pisis, maturando così la sua adesione alla nuo- 
va poetica metafisica, durata sino al 1921: La ca- 
mera incantata (1917, Milano, Brera, Coll. Jesi); 
L'amante dell'ingegnere (1921, Venezia, Coll. 
Guggenheim, Coll. Mattioli). Successivamente, la 
ricerca di un'immagine classico-arcaica lo portò a 
un processo di semplificazione formale fondato su 
un principio di idealizzazione geometrica del rea- 
le, in funzione mitica, che trovò in «Valori Plasti- 
ci» un sicuro punto di riferimento. Anche la risco- 
perta della realtà naturale a cui C. giunse succes- 
sivamente, in occasione di soggiorni in Riviera, a 
Moneglia e Forte dei Marmi, in Liguria, si rea- 
lizzò nell’ambito di un recupero del nuovo equili- 
brio formale e della tradizione della cultura italia- 
na, all'insegna del linguaggio plastico di Giotto e 
di Masaccio (// pino sul mare, 1921, Roma, Coll. 
Casella); mentre nei paesaggi dipinti in Valsesia 
(1924) ritrovò la lezione di Cézanne (San Gau- 
denzio di Varallo, 1924, Trento, Mus. d'Arte 
Mod. e Cont., Coll. Giovanardi). A queste opere 
seguirono altre serie di paesaggi della Toscana, 
qualche ritratto e varie nature morte; ma la pro- 
duzione divenne sempre meno selezionata a par- 
tire dal secondo dopoguerra. Di notevole interes- 
se storico sono gli scritti di C., dai manifesti futu- 
risti a Parlata su Giotto (in «La Voce», 1916), ai 
saggi sulla Pittura metafisica (1919), alle critiche 
pubblicate sull’« Ambrosiano» (1922-38), a La mia 
vita (1945). Ricca la sua produzione grafica, che 
include numerose illustrazioni per testi poetici. 


Carracci Agostino (Bologna 1557 - Parma 1602) 
pittore e incisore italiano. Fratello maggiore di 
Annibale e cugino di Ludovico, ebbe nell'ambito 
dell’Accademia carraccesca il ruolo di instancabi- 
le animatore teorico e didattico; a sostegno di tale 
ruolo egli utilizzò la sua vasta cultura, l’appassio- 
nata predisposizione all'insegnamento e, non ulti- 
ma, la sua intensa attività nel campo dell'incisio- 
ne. Riflessi della pittura veneziana (fu in quella 
città nel 1582 e nel 1588-89) e parmense ricorrono 
nella sua partecipazione alle imprese decorative 
condotte dai tre Carracci (1583-84, Palazzo Fava, 
Bologna) e si fondono con echi raffaelleschi in 
opere di programmatico equilibrio (Madonna e 
santi, Parma, Gall. Naz.; Comunione di san Gero- 
lamo, 1591-92, Bologna, Pin. Naz.; Cristo e l’adul- 
tera, Milano, Brera). A Roma collaborò, con An- 
nibale, alla decorazione della Gall. Farnese, ma 
nel 1599 abbandonò la città in seguito a dissapori 
col fratello. Concluse la sua vita a Parma, dove il 
duca Ranuccio Farnese lo aveva invitato a deco- 
rare con scene mitologiche un ambiente del Pa- 
lazzo del Giardino. 

Carracci Annibale (Bologna 1560 - Roma 1609) 
pittore italiano. Fratello di Agostino e cugino di 
Ludovico, è la personalità più brillante del gruppo 
dei Carracci, che proposero da Bologna una fon- 
damentale linea di rinnovamento della pittura, 
reagendo all’esaurimento della cultura manierista 
in nome del ritorno alla natura e alla storia; studio 
del vero e rimeditazione dell’opera dei grandi 
maestri del Cinquecento (da Raffaello a Correg- 
gio, dalla scuola veneziana a quella emiliana) so- 
no alla base di questa tendenza innovativa che 
avrà grandi conseguenze nella pittura del Seicen- 
to; essa si esprime nell'attività dell’Accademia 
fondata dai C. a Bologna (Accademia dei Deside- 
rosi, 1582; poi, dal 1590), degli Incamminati) e si 
realizza dapprima in una serie di decorazioni ad 
affresco condotte in comune nella stessa Bologna 
(Palazzo Fava, 1583-84; Palazzo Magnani-Salem, 
1588-92) su temi mitologici e letterari. Nella vi- 
cenda di Annibale, il distacco dalle radici tardo- 
manieriste del suo apprendistato si delinea nella 
scelta di temi popolareschi affrontati con vigoroso 
naturalismo come nella Bottega del macellaio 
(1582-83, Oxford, Christ Church) o nel Mangiafa- 
gioli (1583-84, Roma, Gall. Colonna) e nella ine- 
dita franchezza con cui tratta temi sacri come il 
Crocifisso per San Nicolò a Bologna (1583, ora in 
Santa Maria della Carità) definendosi attraverso i 
viaggi in Toscana, a Parma, a Venezia, tra il 1583 
e il 1586, che ampliano la sua formazione cultura- 
le e precisano i suoi orientamenti artistici indiriz- 
zandolo verso una pittura eloquente e di saldo im- 
pianto compositivo. Il rapporto autonomo e mai 
pedante col classicismo rinascimentale e col cro- 
matismo veneto si affermano nei soggetti religiosi 
(Battesimo di Cristo, 1585, Bologna, San Grego- 
rio; Assunzione della Vergine, 1592, Bologna, Pin. 
Naz.; Resurrezione. 1592. Parigi, Louvre) e nella 
dichiarata sensualità dei temi mitologici come la 
Venere con un satiro e due cupidi (1588 ca. Firen- 
2e, Uitizi). 

Annibale raggiunse la piena maturità dei suoi 
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mezzi espressivi con l'abbandono dell'ambiente 
bolognese, forse per lui divenuto ormai angusto, e 
il trasferimento a Roma. Qui, dove fu chiamato 
nel 1595 da Odoardo Farnese, la trepida poesia 
che pervadeva le opere degli anni precedenti si 
trasforma in aulica idealità che s'innesta felice- 
mente sul dato di natura: l'obiettivo è quello di 


una colta bellezza, antica e insieme rinascimenta- 
le, nelle forme di Raffaello e di Michelangelo. Ta- 
le è lo spirito che anima le opere per il Palazzo 
Farnese: prima la decorazione con soggetti mito- 
logici di un camerino (1595-97) cui apparteneva 
anche la tela con Ercole al bivio (ora a Napoli, 
Mus. di Capodimonte), quindi la grande galleria 
(1597-1602) nella quale C. abbinò genialmente i 

diversi modelli della volta michelangiolesca della 
Sistina e della raffaellesca Loggia di Psiche della 
Farnesina, fornendo il fondamentale presupposto 
per la grande decorazione scicentesca. Analoga- 
mente, nelle lunette per la Cappella del Palazzo 
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I «Mangiafagioli» (1583-84): oliosu tela, 
cm 57x68. Roma, Galleria Colonna. 

2 «Trionfo di Bacco e Arianna»: particolare 
degli affreschi (1597-1602) nella Galleria di 
Palazzo Farnese a Roma. 


Aldobrandini (eseguite in collaborazione con gli 
allievi nel 1603-04; di sua mano è la Fuga in Egit- 
to nella Gall. Doria Pamphili di Roma) propose 
una nuova concezione del paesaggio che segna un 
altro punto fermo nella storia del classicismo eu- 
ropeo. Il suo ruolo di innovatore e di anticipatore 
degli orientamenti delle generazioni successive si 
conferma nelle opere degli ultimi anni, in partico- 
lare nell'intenso patetismo di alcune Pieltà (come 
quelle del Mus. di Capodimonte a Napoli e della 
Nat. Gall. di Londra). 

Carracci Ludovico (Bologna 1555-1619) pittore 
italiano. Della formazione del più anziano espo- 
nente della famiglia dei C. si hanno scarse notizie: 
più che gli ipotetici alunnati presso P. Fontana, C. 
Procaccini o il Passignano, dovettero essere de- 
terminanti per lui i soggiorni a Firenze, Parma, 
Mantova, Venezia. Quando egli appare nella pri- 
ma impresa sicuramente databile, gli affreschi di 
Palazzo Fava a Bologna (1583-84), insieme ai cu- 
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«Amunceiazione» (1585 ca): olio su tela, 
en 210x230. Bologna, Pinacoteca Nazionale. 


gini Annibale e Agostino, sono già maturati per i 
tre artisti i comuni intenti che si concretarono nel- 
la fondazione dell’Accademia. In questa opera- 
zione Ludovico dovette avere un ruolo fonda- 
mentale, sia nel programma di superamento delle 
forme manieristiche sia, e in particolare, nello 
sforzo di rinnovamento della pittura religiosa se- 
condo gli orientamenti postconciliari che chiede- 
vano all’arte sacra di svolgere un compito di mo- 
ralizzazione e di stimolo devozionale, orienta- 
menti che erano espressi a Bologna dalle parole e 
dagli scritti del cardinal Paleotti. L’intima e devo- 
ta umanità di Ludovico si esprime precocemente 
nella semplice ed equilibrata composizione del- 
l'Annunciazione (1585 ca, Bologna, Pin. Naz.), 
per rinvigorirsi con toni di più intenso patetismo e 
di persuasiva eloquenza nelle opere successive 
(Pala dei Bargellini, 1588, e Madonna degli Scalzi, 
1590) ca, Bologna, Pin. Naz.; Madonna col Bambi- 
no e i santi Francesco e Giuseppe, 1591, Cento, 
Pin. Civ. Martirio di sant'Orsola, 1600, Imola, 
Santi Nicola e Domenico). A parte un breve sog- 
giorno a Roma nel 1602, dove lo chiamò Anniba- 
le, soggiorno che lo stimolò a una più stretta ma 
temporanea adesione al classicismo, l’attività di 
Ludovico si svolse prevalentemente in patria e 
nell’area emiliana, dove fece scuola a una schiera 
di allievi, molti dei quali lavorarono con lui agli af- 
freschi del chiostro di San Michele in Bosco (1604 
ca; quasi completamente perduti, ma noti attra- 
verso Incisioni). La sua vena patetica e commossa 
prosegue nelle opere dell'ultimo periodo, dalle 
grandi tele coni funerali della Vergine e gli Apo- 
stoli al sepolcro (1606-09, Parma, Gall. Naz.) al- 
Adorazione dei Magi (1616, Milano, Brera), al- 
l'affresco con l'Annunciazione per l'arco trionfale 
del Duomo di Bologna (1618-19). 

Carradori Francesco (Pistoia 1747 - Firenze 
1824) scultore italiano Formatosi tra Pistoia e Fi- 
renze, passò poi a Roma dove si dedicò assidua- 
mente allo studio dell’antico (Bacco e Arianna: 
Cauno e Biblis, Firenze, Gall. Palatina di Palazzo 
Pitti). Nell'ambito del programma di riordino del 


patrimonio granducale conservato a Villa Medici, 
gli fu affidato l’incarico di restaurare i marmi anti- 
chi (Vaso Medici, Firenze, Uffizi). Tornato a Fi- 
renze divenne maestro di scultura all'Accademia 
e si dedicò alla stesura di un trattato su questa di- 
sciplina, continuando nel frattempo a eseguire 
opere in marmo (busto di Pietro Leopoldo, Firen- 
ze, Uffizi; monumento funebre di Giuseppe Ben- 
civenni Pelli, Firenze, Santa Croce). 

Carrari Baldassarre (documentato a Forlì e Ra- 
venna fra 1489 e 1516) pittore italiano. Attivo a 
Forlì e a Ravenna, il timbro dominante della sua 
scabra pittura (che accoglie spunti ferraresi e di 
Melozzo) è veneto, ma mediato in un primo tem- 
po dal Rondinelli (Incoronazione della Vergine, 
1512, Forlì, Pin. Civ.). 

Carrega Ugo (Genova 1935) artista italiano. Do- 
po l'esperienza redazionale nella rivista genovese 
«Ana Etcetera», fondata nel 1958 da A. e M. 
Oberto, ha sviluppato l’iniziale sperimentazione 
linguistica e verbografica in una personale poesia 
simbiotica, volta al superamento della poesia di 
sola parola (Tool, quaderni di scrittura simbiotica, 
1965). La sistematica fusione di immagine e lin- 
guaggio, con valenze liriche ed estetiche, lo ha 
portato a teorizzare nel 1967 la Nuova Scrittura 
(illustrata dalla mostra del 1974 nella gall. milane- 
se Mercato del Sale). AI 1982 risale il manifesto 
dell’ Artescrittura, firmato anche da V. Ferrari, L. 
Patella e M. Mussio. 

Carreno de Miranda Juan (Avilés, Asturie, 1614 
- Madrid 1685) pittore spagnolo. E considerato il 
più importante esponente, dopo il suo maestro 
Velazquez, della cosiddetta Scuola di Madrid, 
grazie soprattutto ai ritratti in cui raffigurò con 
acuto realismo e tecnica magistrale i personaggi 
della corte, dove era entrato nel 1669 con la carica 
di primo pittore del re (ritratti di Carlo » a Ma- 
drid, Prado, e a Berlino, Kaiser Friedrich Mus.; di 
Marianna d'Austria, Monaco, Alte Pin.). 
Carriera Rosalba (Venezia 1675-1757) pittrice 
italiana. Allieva del Diamantini e di A. Balestra, 
si dedicò inizialmente alla miniatura, ma ben pre- 
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sto si affermò (con il sostegno del grande collezio- 
nista Joseph Smith, console britannico a Venezia) 
come ritrattista alla moda presso l'aristocrazia ve- 
neziana e soprattutto presso gli stranieri illustri in 
visita alla città. Nei suoi ritratti a pastello, impa- 
reggiabili per finezza di tocco e delicatezza di pas- 
saggi e sfumature, interpretò gli ideali di grazia e 
di eleganza della società mondana del suo tempo, 
riscuotendo enorme successo presso le corti di 
tutta Europa e diffondendovi, insieme ai Ricci, a 
J. Amigoni, a D. Pellegrini, un gusto internazio- 
nale e la nuova figura, tipica del Settecento, del 
«virtuoso» del pennello. Tra i ritratti più significa- 
tivi si ricordano quello del duca di Wharton a 
Buckingham Palace di Londra e il Ritratto di fan- 
ciulla al Louvre. Invitata a Parigi (1720-21), dove 
conobbe J.-A. Watteau e dove la sua pittura fu 
fonte di ispirazione per J.-E. Liotard, a Modena 
(1723), a Vienna (1730), fu costretta a ricorrere al- 
l'opera di aiuti e a organizzare una vera e propria 
bottega per far fronte alle richieste degli illustri 
committenti. 

Carrière Eugène (Gournay, Seine et Oise, 1849 - 
Parigi 1906) pittore francese. Studiò all’Ecole des 
Beaux-Arts con A. Cabanel e successivamente 
nell'atelier di J. Chéret. Amico di letterati e artisti, 
fondò con A. Rodin e con P. Puvis de Chavannes 
la Societé Nationale des Beaux-Arts. Nell’Acadé- 
mie Carrière, da lui istituita, studiarono per qual- 
che tempo H. Matisse e altri pittori fauves. Muo- 
vendosi tra interesse per le scienze naturali e sen- 
sibilità simbolista, e completamente estraneo al- 
l’impressionismo, C. diede nuovo slancio e note- 
vole fortuna all’intimismo borghese dell’Ottocen- 
to (// bambino malato, 1886, Parigi, Mus. d'Orsay). 
A Londra nel 1877-78, fu sensibile all’influsso di 
W. Turner, orientandosi verso stesure pittoriche 
evanescenti, tendenti a volte al monocromo (Ri- 
tratto di Paul Verlaine, 1891, Parigi, Mus. d'Orsay). 
Carrington Leonora (Clayten Green, Chorley, 
Lancashire, 1917) pittrice e scrittrice inglese. Do- 
po una formazione accademica a Firenze e presso 
A. Ozenfant a Londra, nel 1937 intrecciò una re- 
lazione con M. Ernst, che la introdusse nel gruppo 
surrealista parigino. Con la sua pittura d’intona- 
zione magica ed enigmatica, volta a creare atmo- 
sfere fiabesche, divenne esponente di punta del 
movimento nella sua fase, però, già di maniera 
(Alla locanda del cavallo dell'alba, 1937-38, New 
York, Coll. P. Matisse). Rifugiatasi a Santander 
(Spagna) per sfuggire all'occupazione nazista, at- 
traversò una profonda crisi psicologica fino a es- 
sere internata per disposizione del padre: da tale 
esperienza nacque l’autobiografico Giù in fondo 
(1944). Nel 1941 si trasferì a New York, dove si 
riaccostò al gruppo dei surrealisti, e di lì in Messi- 
co. dove da allora risiede. 

Carrino Nicola + cinetica, arte. 

Carrogis Louis + Carmontelle. 

Carroll Lewis, pseudonimo del reverendo Char- 
les Lutwidge Dodgson (Daresbury, Cheshire, 
1832 - Guildford, Surrey, 1898) scrittore e foto- 
grafo inglese. Professore di matematica a Oxford, 
fu attivo come fotografo dilettante tra il 1856 e il 
1880. Proprio al suo dilettantismo sono forse da 


attribuire l’originalità e la naturalezza con cui ri- 
trasse personalità dell'ambiente accademico e so- 
prattutto bambine, suo soggetto preferito. Tra i 
suoi ritratti si ricordano quelli del poeta A. 
Tennyson, di T. Taylor editore di «The Punch», 
dell'arcivescovo di Canterbury, C.T. Logley, e del 
principe Leopoldo, figlio della regina Vittoria; ma 
la sua produzione più notevole e più nota è certa- 
mente costituita dalle immagini di bambine rea- 
lizzate a partire dal 1865, anno del suo incontro 
con la piccola Alice Liddell per la quale scrisse i 
suoi capolavori: Alice nel paese delle meraviglie 
(1865) e Attraverso lo specchio (1871). 

Carroll Robert (Painesville, Ohio, 1934) pittore e 
incisore statunitense. La sua figurazione si innesta 
sulla tradizione del realismo critico nordamerica- 
no degli anni Trenta, arricchita dalla rilettura del- 
la pittura romantica europea. La condizione del- 
l’uomo contemporaneo e la rappresentazione del- 
la natura sono I nodi tematici centrali anche della 
sua importantissima produzione grafica. 
Carrucci Jacopo + Pontormo. 

Carstens Jacob Asmus (Sankt Jiirgen, Schleswig, 
1754 - Roma 1798) pittore danese. Sostanzialmen- 
te autodidatta, fu attivo a Lubecca, Berlino e Ro- 
ma, dove si stabili nel 1792 e dove, in contatto con 
gli artisti tedeschi che vi soggiornavano e in amici- 
zia con B. Thorvaldsen, studiò le opere dell’anti- 
chità e del rinascimento, subendo soprattutto l’in- 
fluenza di Raffaello e Michelangelo. Nelle sue 
opere - disegni, cartoni, tempere e acquerelli — la 
rievocazione del mondo antico si affianca a sugge- 
stioni protoromantiche, in gran parte basate sulla 
letteratura ossianica (Fingal vince Loda spirito di 
Sora, 1796, Copenaghen, Mus. Thorvaldsen). 
Cartellier Pierre (Parigi 1757-1831) scultore fran- 
cese. Ammirato e protetto da A.C. Quatremère 
de Quincy e dall’incisore D. Denon, prese parte 
alle principali imprese decorative parigine dei 
tempi del consolato e dell’impero e scolpì busti-ri- 
tratto di Napoleone, di Luigi Bonaparte e di altri 
importanti personaggi. La sua brillante carriera 
non fu interrotta dalla restaurazione. Tra le sue 
opere più note è il rilievo raffigurante la Fama che 
distribuisce le corone, per il Palazzo del Louvre. 
Cartier-Bresson Henri (Chanteloup 1908) foto- 
grato francese. Dopo studi di pittura, nel 1931 si 
dedicò alla fotografia; ma studiò anche cinema 
con P. Strand a New York (1935), e fu assistente 
di J. Renoir (1936-37). Nel 1937 realizzò un film 
documentario sulla Spagna repubblicana, dal titog 
lo Vittoria sulla via, e IAS i suoi Di sep YA 


decisivo, gra "i ei 
unica e irripetibile capage@faiisin telizzà re un'intera 
situazione poetica. Dq 
grafia per il disegno. Il Skqgetà Po è Aogirmientato 
da numerosi libri. Tra i pi@@@mportanti: /nunagini 
rubate (1952), Da una Cina all'altra (1954), Mosca 


ZIO 


Casorati 


co € }-,+.  'uII'III‘‘IIIiIIIIIi*IioittTT11uuUDidIII\lîléîélJJJyWbib}{/.. 


(1955), Delitti flagranti (1968), L'uomo e la mac- 
china (1968), Viva la Francia (1970), Il volto del- 
l'Asia (1972), A proposito dell'urss (1973), Henri 
Cartier-Bresson fotografo (1979). 

cartiglio rotolo di carta o pergamena parzialmen- 
te svolto che reca un'iscrizione (nome, data, mot- 
to o altro); fu usato come elemento decorativo in 
pittura e scultura soprattutto nei secc. XVII e XVIII. 
cartone disegno preparatorio complessivo, delle 
stesse dimensioni dell’opera da eseguire (affresco, 
arazzo, vetrata, mosaico) o anche di dimensioni 
inferiori, tracciato in genere con carboncino o ges- 
setto su carta spessa. Nell'+ affresco il c. veniva 
tagliato in diverse sezioni e la sezione da dipinge- 
re nella giornata veniva appoggiata sull’intonaco 
fresco. Le linee del disegno venivano quindi incise 
con uno stiletto o bucherellate e poi passate con 
polvere di carbone in modo da lasciare sull’into- 
naco la traccia del disegno (quest’ultimo procedi- 
mento è chiamato spolvero). 

Carus Karl Gustav (Lipsia 1789 - Dresda 1869) 
pittore tedesco. Filosofo, naturalista e fisiologo (fu 
medico alla corte di Sassonia dal 1827), dedicò al- 
l'arte il tempo lasciatogli libero dalle attività scien- 
tifiche. In rapporto con i paesaggisti romantici 
C.D. Friedrich e J.C. Dahl, legato d'amicizia con 
Goethe, fu uno dei più importanti teorici dell’este- 
tica romantica della natura (Nove lettere sulla pittu- 
ra di paesaggio, redatte tra il 1815 e il 1824, pubbli- 
cate nel 1831). La sua ricca produzione è costituita 
per la massima parte da quadri di paesaggio, specie 
notturni al chiaro di luna (Notturno a Riigen, 1820), 
Dresda, Gemildegal.), ispiratigli da viaggi in Italia 
e altrove, dai ghiacciai delle montagne svizzere e 
più ancora dalla romantica contemplazione della 
natura nei dintorni di Dresda (Passeggiata in barca 
sull'Elba, 1827, Diisseldorf, Kunstmus.). 
Cascalls Jaume (notizie dal 1341 - m. 1377) ar- 
chitetto, scultore e pittore catalano. La sua bio- 
grafia è stata ricostruita grazie a una ricca docu- 
mentazione, mentre la sua personalità artistica re- 
sta ancora in ombra per la scomparsa di quasi tut- 
te le opere. Attivo In gioventù come scultore e 
pittore a fianco del cognato F. Bassa, nel 1349 fu 
incaricato da Pietro ii d'Aragona di realizzare un 
grandioso monumento funerario per sé e le sue 
tre mogli nell'abbazia di Poblet (ora smembrato 
tra Poblet, Madrid, Parigi e Boston); negli anni 
successivi alternò le committenze reali con altre 
imprese (dal 1361 fu infatti capomastro della cat- 
tedrale di Lérida, mentre nel 1375 iniziò l’erezio- 
ne del portale occidentale della cattedrale di Tar- 
ragona). L'unica sua opera integra è il retablo in 
alabastro con la Madonna col Bambino e scene 
della Vita di Cristo (1345) della chiesa di Cornel- 
la-de-Conflent, caratterizzato da una grande ric- 
chezza ornamentale, da una forte espressività e 
dalla travolgente animazione di alcune scene. 
Cascella Andrea (Pescara 192() - Milano 1990) 
scultore italiano. Autore di ceramiche applicate 
all'architettura nel periodo in cui lavorò col fra- 
tello Pietro (Monumento di Auschwitz, 1967, pro- 
getto del 1958), ha realizzato sculture in pietra che 
nascono dalla combinazione a incastro di semplici 
forme (Arpagone n, 1964, Filadelfia, Miller Coll.). 


Cascella Michele (Ortona a Mare, Chieti, 1892 - 
Milano 1989) pittore italiano. Allievo del padre 
Basilio, apprese giovanissimo, attraverso un duro 
tirocinio di bottega, varie tecniche figurative, dal- 
la litografia alla pittura a olio, cui principalmente 
si dedicò con gusto spiccato per il cromatismo di 
effetto. Ha operato anche nel campo della sceno- 
grafia e della ceramica. 

Cascella Pietro (Pescara 1921) scultore italiano. 
Ha studiato all’Accademia di Roma; dopo aver 
praticato la pittura, si è dedicato alla scultura in 
pietra e bronzo a partire dai primi anni Cinguan- 
ta. La lezione di Brancusi, l’arcaismo e il primiti- 
vismo del primo Novecento, ma anche la perfetta 
padronanza artigiana di tecniche e materiali, sono 
alla base del suo lavoro, che si configura come ri- 
cerca e definizione di forme essenziali, esemplari, 
archetipiche costruite con un gusto spiccato per il 
grandioso. Tra i monumenti pubblici, da ricordare 
quello ai martiri di Auschwitz (1967), l'Arco della 
Pace di Tel Aviv (1971), il monumento a Mazzini 
di Milano e quello alla resistenza di Massa (1979). 
Casolani Alessandro (Siena 1552-1607) pittore 
italiano. Formatosi fra Siena e Roma a contatto 
con le più avanzate tendenze manieriste, subì in 
seguito l’influenza di F. Vanni e V. Salimbeni che 
lo orientarono verso una pittura più fluida e ani- 
mata (Adorazione dei pastori, 1594, Siena, Duo- 
mo). Verso il 1600), lavorò con P. Sorri alla Certo- 
sa di Pavia (affreschi del tiburio e della Sacrestia 
Nuova). 

Casorati Felice (Novara 1883 - Torino 1963) pit- 
tore italiano. Si iniziò alla pittura nel 1902 e nel 
1907 una sua opera fu accolta alla Biennale di Ve- 
nezia. Dal 1908 al 1911 visse a Napoli, dal 1911 al 
1915 a Verona, dove si legò al gruppo di Ca’ Pe- 
saro, con G. Rossi e A. Martini. Alla fine della 
guerra si trasferì a Torino, divenendo subito una 
figura di punta dell'avanguardia intellettuale del- 
la città (era amico di Piero Gobetti, che nel 1923 
scrisse su di lui un saggio monografico). Nel suo 
primo momento di ricerca cromatico-lineare si 
avvalse delle indicazioni di P. Puvis de Chavan- 
nes, dei preraffaelliti, di H. von Marées e del filo- 
ne del figurativismo nordico di radice idealizzan- 
te, innestandole sulle suggestioni dello Jugendstil. 
A partire dal 1919, a contatto conla pittura meta- 
fisica, confermò la sua idea classica dell'immagine 
e diede vita a un’arte di grandi forme statiche, di 
estrema semplicità e severità, inquadrate in uno 
spazio prospettico rigorosamente cubico e sottoli- 
neate dall’assoluto equilibrio delle masse croma- 
tiche (Uova sul cassettone, 1920, Torino, coll. 
priv.; L'attesa, 1921, Torino, Coll. Casorati, Me- 
riggio, 1923, Trieste, Mus. Revoltella: Ospedale, 
1927, Roma, Gall. Naz. d'Arte Mod.). La classi- 
cità di C. non nasce da un astorico rimpianto per 
un passato perduto: alla sua radice c'è invece lo 
stile, inteso come severo controllo intellettuale 
della forma. Successivamente, C. iniziò un proces- 
so di temperamento della malinconica freddezza 
del primo lavoro e, immettendo nell'opera una lu- 
minosità meno tagliente, le conferì nuove impli- 
cazioni emozionali (Venere bionda. 1934. Parigi, 
Mus. Nat. d'Art Mod.). Si approfondì inoltre il 
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Felice Casorati 


«L'attesa» (1921): tempera su tela, cm 137x127. Torino, 
Collezione Casorati. 


suo interesse per il design e le arti applicate: pro- 
gettò tra l’altro il Piccolo Teatro di Casa Gualino 
a Torino, la «strada commerciale» (con Sartoris) 
alla Biennale di arti decorative di Monza (1927), 
l'atrio della mostra dell'’architettura alla Trienna- 
le di Milano (1933). 

Cassandre - manifesto. 

Cassatt Mary (Pittsburgh, Pennsylvania, 1844 - 
Le Mesnil-Théribus, 1926) pittrice e acquafortista 
statunitense. Ebbe inizialmente un’educazione ar- 
tistica accademica (presso la Pennsylvania Aca- 
demy of Fine Arts di Filadelfia sotto la guida di 
Th. Eakins) che perfezionò a Parigi (1866) con 
J.-L. Géròme e Ch. Chaplin, quindi a Roma con 
C. Bellay. Stabilitasi definitivamente a Parigi, 
venne notata da E. Degas, che la introdusse nel- 
l’ambiente degli impressionisti (Festa danzante, 
Parigi, Petit Palais, 1874) con i quali espose a par- 
tire dal 1879. Dopo il 1880) si allontanò dalla poe- 
tica impressionista e dalla esuberante fase colori- 
stica dei primi anni per uno stile più tradizionale e 
monumentale. Autrice di finissimi, eleganti dise- 
gni, nei quali è evidente l'influsso dei maestri 
giapponesi, predilesse scene intimiste di vita fa- 
miliare, madri con bambini e figure femminili (La 
lezione di banjo, 1894, Richmond, Virginia Mus. 
of Fine Arts). Per l’Esposizione mondiale colom- 
biana di Chicago del 1893 dipinse un grande mu- 
rale (perduto) dal titolo Donna moderna. 
cassero + castello. 

cassettoni incavi perlopiù quadrati, ma anche po- 
ligonali, spesso decorati, che ormano un soffitto. Al- 
l'interno delle cupole hanno funzione prospettica. 
Cassinari Bruno (Piacenza 1912 - Milano 1992) 


pittore italiano. Membro del gruppo di Corrente 
(1938-4()), pubblicò nell'immediato dopoguerra la 
rivista «Il ‘45» con E. Morlotti, R. Guttuso, E. Vit- 
torini, R. De Grada. Nel 1946 fu tra i firmatari del 
manifesto della Nuova secessione artistica italia- 
na, poi Fronte nuovo delle arti. Attratta inizial- 
mente nell'universo di V. Van Gogh e dell’e- 
spressionismo, la pittura di C. conobbe in seguito 
la suggestione dell’opera di Modigliani, partico- 
larmente evidente intorno al 1947, e successiva- 
mente quella più determinante di Picasso. Dopo 
la fase sperimentale C. ha individuato le ragioni 
del suo operare nella dialettica tra colore e strut- 
tura (La pecora, 1952, Milano, Civ. Mus. d'Arte 
Cont.); nella produzione più tarda ha rinunciato a 
ogni mediazione intellettuale per seguire diretta- 
mente, con forte senso artigianale, le suggestioni 
degli affetti e della memoria. Notevole la produ- 
zione grafica, che si sviluppa lungo l’intero arco 
della sua attività (La guerra, 1945; Le grazie, 
1968), rielaborando i temi della sua pittura. 
Cassirer Paul (Gérlitz 1871 - Berlino 1926) mer- 
cante ed editore d’arte tedesco. Trasferitosi a Ber- 
lino dopo gli studi di storia dell’arte a Monaco, nel 
1898 aprì la galleria omonima che, affiancatasi al- 
la Secessione berlinese, svolse un ruolo imprescin- 
dibile sia nella promozione delle arti — in partico- 
lare della formula postimpressionista di L. Corinth 
— sia nella divulgazione dell'avanguardia francese, 
in particolare di V. Van Gogh (che C. espose per 
la prima volta in Germania nel 190)1), P. Cézanne 
(grazie ai contatti con il mercante parigino P. Du- 
rand-Ruel) e H. Matisse. Nel 1908 inaugurò, con il 
cugino Bruno C., l'omonima casa editrice, fucina 
della letteratura espressionista, e nel 1910 la Pan 
Verlag, con il fine di incoraggiare la stampa d’arte 
(portfoli litografici di H. Barlach, // giorno morto, 
e di M. Chagall, La mia vita, 1923). 

cassita, arte + mesopotamica, arte. 
Casteldurante oggi Urbania (Urbino), centro di 
produzione ceramica dalla fine del sec. xiv. Rag- 
giunse il massimo prestigio nel Cinquecento con 
l’opera del maestro Giovanni Maria, noto anche 
come «Zuan Maria Vasaro», che firma e data 
(1508) una splendida coppa (New York, Metro- 
politan Mus.) con lo stemma di papa Giulio n del- 
la Rovere inserito in un motivo «a grottesche», 
mentre il verso è decorato con un gioco di girali 
foliati in monocromia blu «alla porcellana». Alcu- 
ni pittori ceramisti di Casteldurante si trasferirono 
a Urbino al servizio della corte ducale. 
Castellamonte Amedeo di (Torino 1610-83) ar- 
chitetto italiano. Figlio e collaboratore di Carlo, 
continuò l'opera del padre come architetto e in- 
gegnere ducale, dando prova di un notevole ta- 
lento urbanistico. Tra le sue realizzazioni più im- 
portanti, tutte a Torino, il nuovo Palazzo Ducale 
(poi Reale, iniziato nel 1646), con il relativo colle- 
gamento alla piazza Castello, il progetto di am- 
pliamento della città verso il Po mediante l’aper- 
tura di nuove arterie (via Po, 1673) e della piazza 
Carlina, un importante progetto per la Cappella 
della Sindone, poi terminata dal Guarini. 
Castellamonte Carlo di (Torino 1560)-1641) ar- 
chitetto italiano. Allievo di A. Vitozzi, proseguì il 
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programma voluto da Carlo Emanuele 1 e iniziato 
dal maestro, mirante a dare a Torino il volto edili- 
zio e urbanistico di una capitale. Si devono a lui la 
continuazione della via Nuova (oggi via Roma, 
1621), il progetto della piazza Rcale (oggi San 
Carlo), ispirata a modelli francesi e romani, con le 
due chiese simmetriche di San Carlo e di Santa 
Cristina, e numerosi interventi in castelli e ville 
reali (trasformazione del Castello del Valentino, 
iniziata nel 1633; Villa della Regina; Castello di 
Rivoli; Castello di Mondovì), in collaborazione 
con il figlio Amedeo. 

Castellani Enrico (Castelmassa, Rovigo, 1930) 
artista italiano. Laureatosi in architettura a 
Bruxelles, nel 1956 si trasferì a Milano, dove in- 
sieme a P. Manzoni fondò la rivista «Azimuth» 
(1959) e la Gall. Azimut, entrando in contatto con 
L. Fontana e il Gruppo Zero. Risale al 1959 la sua 
prima Superficie nera in rilievo, un’alternanza rit- 
micamente modulata di spazi concavi e convessi, 
protrusioni e introflessioni, ottenuta applicando 
chiodi e assi al retro della tela, con una tecnica poi 
divenuta caratteristica dell’artista. Dal 1963 in 
poi, ha realizzato grandi tele sagomate, dittici e 
trittici aggettanti, nei toni monocromi del giallo, 
rosso, argento e nero, ma soprattutto del bianco, il 
«non colore» con cui si è più spesso misurato, il 
più efficace nell’esaltare il rigore delle sue costru- 
zioni. E del 1970 la sintesi del grande Ambiente 
bianco, conservato al Mus. Pecci di Prato. 
Castelli Francesco + Borromini. 

Castelli Leo (Trieste 1907 - New York 1999) gal- 
lerista e mercante d’arte statunitense di origine 
italiana. Dopo studi giuridici e l’impiego in una 
compagnia di assicurazioni a Bucarest, nel 1939 si 
trasferì con la moglie Ileana Sonnabend dappri- 
ma a Parigi e nel 1941 negli Stati Uniti. A New 
York aprì nel 1957 la Gall. C. che ebbe un ruolo 
decisivo nell’affermazione delle correnti della 
neoavanguardia, dal neodada alla pop art, dal mi- 
nimalismo all'arte concettuale, alle nuove tenden- 
za degli anni Ottanta (D. Salle, J. Schnabel). 
castello in età romana, accampamento stabile 
circondato da un muro di difesa. In età medieva- 
le l’indebolimento del potere centrale seguito al 
crollo dell'impero romano e lo sviluppo dell’agri- 
coltura esaltano l’importanza del c., facendone il 
simbolo della società feudale. In questo periodo 
il c. acquista dimensioni e caratteristiche difensi- 
ve imponenti ed è insieme la dimora del feudata- 
rio e, in caso di scorrerie nemiche, il rifugio dei 
contadini che abitano il borgo costruito a ridosso 
delle mura esterne. La possente struttura del c., 
che sorge in genere in luogo elevato e dominante, 
è costituita da un’ampia cerchia di mura perlopiù 
merlate, spesso rinforzate all’esterno da muri a 
scarpa, detti barbacani, c provviste di piccole tor- 
ri di vedetta, generalmente rotonde, collegate tra 
loro da un passaggio interno alla merlatura, detto 
cammino di ronda, perché percorso dalle senti- 
nelle. In caso di assedio, tra un merlo e l’altro ve- 
nivano collocate paratie con feritoia dette herte- 
sche, che servivano a proteggere gli arcieri. Al- 
l'interno delle mura, nel cortile, sorgeva oltre al- 
la dimora del signore e ad altri edifici più piccoli 


per uomini e animali, un’alta torre fortificata det- 
ta maschio o donjon, che costituiva l'estrema di- 
fesa nel caso gli assedianti riuscissero a superare 
le mura. Attorno alle mura correva spesso un fos- 
sato che impediva ai nemici di avvicinarsi a esse; 
il fossato era attraversato da uno o più ponti leva- 
toi che davano accesso al c. e venivano ritirati du- 
rante la notte o in caso di pericolo. Con la com- 
parsa delle prime artiglierie il c. fu spesso munito 
d'un ampio sistema difensivo poligonale di mura 
di grosso spessore senza feritoie e merli, detti ba- 
stioni, che lo circondava completamente o in par- 
te. Lo sviluppo delle artiglierie e l'affermarsi del- 
la civiltà urbana ridusse il c., già in età rinasci- 
mentale, a ricca dimora del signore. 

Castello Bernardo (Genova 1557-1629) pittore 
genovese. Amico di poeti e letterati (Tasso, Mari- 
no, Chiabrera), godette di una certa fama tra i 
contemporanei per la sua abilità di ritrattista, e 
soprattutto come illustratore (1585) della Gerwsa- 
lemme liberata del Tasso. Copiosa fu la sua atti- 
vità di frescante, che si risolve in un’abile ma mo- 
notona ripetizione di formule derivate dal reper- 
torio di A. Semino e L. Cambiaso (Villa Imperia- 
le a Genova). Nelle numerose pale d’altare, si al- 
lineò dapprima agli orientamenti riformati dei pit- 
tori toscani come l'Empoli e il Passignano (Morte 
di san Pietro Martire, 1599, Genova, Santa Maria 
di Castello), recependo in seguito marcate sugge- 
stioni caravaggesche (San Francesco di Paola, 
1604, Genova, Nostra Signora del Carmine). Suo 
fratello GIOVANNI BATTISTA (Genova 1547-1639), 
detto il Genovese, fu celebre miniaturista. 
Castello Giovanni Battista, detto il Bergamasco 
(Gandino, Bergamo, 150) - Madrid 1569) pittore e 
architetto italiano. Maturò il suo stile, durante un 
viaggio a Roma (1556-58), sugli esempi di B. Pe- 
ruzzi e degli Zuccari. Dal 1560) progettò e realizzò 
alcuni tra i principali palazzi sorti a Genova (dove 
si era trasferito intorno al 154()) a opera dell’ari- 
stocrazia mercantile (Palazzo Tobia Pallavicino, 
oggi Cataldi; Palazzo Imperiale; Palazzo Podestà); 
a lui si devono anche i cicli pittorici di maggior pre- 
stigio in palazzi privati e chiese gentilizie della città 
(Storie di Ulisse nella Villa delle Peschiere; Storie 
mitologiche in Palazzo Cataldi; affreschi e stucchi 
nella Cappella Lercari in San Lorenzo, in San 
Matteo, spesso in collaborazione con L. Cambia- 
so). Con queste opere, C. contribuì in maniera de- 
terminante alla formazione di un linguaggio «uffi- 
ciale», nobilmente decorativo, che rimase quasi 
immutato fino all’inizio del Seicento. Nel 1567 si 
trasferì a Madrid, dove lavorò per la corte. 
Castello Valerio (Genova 1624-59) pittore italia- 
no. Figlio di Bernardo, fu allievo di artisti locali: la 
sua formazione è legata essenzialmente, oltre che 
alle importanti opere fiamminghe e venete presen- 
ti nelle collezioni genovesi, allo studio di pittori a 
lui congeniali (dal Correggio al Parmigianino, a 
G.C. Procaccini a A. Van Dyck) ma soprattutto 
degli affreschi di Perino del Vaga a Palazzo Doria 
(Episodi della vita di san Domenico, Genova, Al- 
bergo dei poveri). La sua attività si svolse intera- 
mente a Genova, dove ebbe grande successo: i suoi 
dipinti, e soprattutto i cicli di affreschi (si ricordano 
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quelli della chiesa di Santa Marta e dei Palazzi Bal- 
bi-Senarega e Saredo-Parodi), sono caratterizzati 
da luminose trasparenze cromatiche e dall'estrema 
eleganza delle composizioni, impostate con novità 
di soluzioni spaziali di gusto barocco. 
Castelnuovo Enrico (Roma 1929) storico dell’ar- 
te italiano. Allievo di A.M. Brizio e R. Longhi, ha 
insegnato nelle università di Losanna e Torino; dal 
1983 è docente di Storia dell’arte medievale presso 
la Scuola Normale superiore di Pisa. E autore di 
studi fondamentali su M. Giovannetti (Un pittore 
italiano alla corte di Avignone: Matteo Giovannetti 
e la Pittura in Provenza nel secolo xiv, 1962) e sul- 
le vetrate medievali (Vetrate medievali: officine, 
tecniche, maestri, 1994), nonché di contributi di va- 
sta portata metodologica, in particolare sulla storia 
sociale dell’arte (Arte, industria, rivoluzioni. Temi 
di storia sociale dell'arte, 1985) e sui rapporti tra 
«centro» e «periferia». Membro del comitato 
scientifico di «Revue de l'Art» e di «Paragone», 
collabora alle maggiori riviste italiane e straniere. 
Castiglione Giovanni Benedetto + Grechetto. 
Castiglioni Achille (Milano 1918), Livio (Milano 
1911-79) e Pier Giacomo (Milano 1913-68) desi- 
gner italiani, fratelli. Laureati tutti in architettura, 
aprirono uno studio di design nel 1938, realizzan- 
do il progetto della prima radio italiana in bache- 
lite (Phonola, 1939). In seguito L. divenne consu- 
lente per Phonola e si dedicò prevalentemente 
agli aspetti di illuminotecnica, mentre P.G. e A. 
spaziarono nel campo del design lavorando in col- 
laborazione e connotando i loro progetti attraver- 
so la ricerca di un’essenzialità tecnologica unita a 
una componente ironica. Dopo la morte di P.G., 
A. ha continuato la sua attività, ottenendo ricono- 
scimenti internazionali (tra l’altro la lampada Pa- 
rentesi per Flos, con P. Manzù, 1969, premiata con 
il Compasso d’Oro nel 1979). 

Castilho Joào (m. 1553 ca) architetto portoghese. 
Fu esponente dello stile decorativo «manuelino», 
che inserì nella tradizione tardogotica nazionale mo- 
tivi platereschi e influssi dell'arte musulmana e del 
rinascimento italiano. A partire dal 1517 proseguì la 
costruzione della chiesa del convento di Belém, 
presso Lisbona, iniziata da Diego Boytac e conside- 
rata il più significativo monumento portoghese del- 
l'epoca: lavorò inoltre al convento di Cristo a To- 
mar, realizzando la sontuosa porta principale. 
Castillo ySaavedra Antonio del (Cordova 1616- 
68) pittore spagnolo. Fu il più famoso pittore di 
Cordova in epoca barocca; la sua opera, ancora 
poco nota e a volte confusa con quella di F. Zur- 
baran, che fu suo maestro, risente, soprattutto nei 
paesaggi, della pittura dei Paesi Bassi (sei Scene 
della vita di Giuseppe, Madrid, Prado). 
catacomba cimitero sotterranco tipico delle prime 
comunità cristiane. Si dipana in una rete di gallerie 
a differenti livelli, su cui si aprono le camere sepol- 
crali. Le salme erano deposte in loculi scavati in file 
verticali sia nelle pareti delle gallerie sia nelle picco- 
le celle sepolcrali (cubicoli). Le c. romane erano de- 
corate con pitture e iscrizioni (ricorrenti i motivi 
neo e veterotestamentari: + paleocristiana, arte). 
Catarino da Venezia (notizie dal 1362 al 1390) 
pittore italiano. Eseguì in collaborazione con Do- 


nato l’/ncoronazione della Vergine della Fon- 
dazione Querini Stampalia di Venezia (1372), in 
cui appare legato ai modi aulici neobizantini di 
Paolo Veneziano. Nelle opere successive si aprì al- 
la ricezione dei modelli goticheggianti di Lorenzo 
Veneziano e Giovanni da Bologna, che traspose in 
un linguaggio piano e popolare (Incoronazione 
della Vergine, 1375, Venezia, Gall. dell’Acc.; Ma- 
donna dell'Umiltà, Worcester, Massachusetts, Art 
Mus.:; Polittico, Baltimora, Walters Art Gall.). 
Catel Franz Ludwig (Berlino 1778 - Roma 1856) 
pittore tedesco. Si formò all'Accademia di Berli- 
no e si perfezionò in quella di Parigi. Dopo 
un’importante attività in patria (con il fratello 
Ludwig Friedrich decorò per il Granduca Carlo 
Augusto di Sassonia il castello di Weimar), nel 
1811 si trasferì definitivamente a Roma dove en- 
trò in contatto con i nazareni. Affascinato dalla 
luce e dal colore atmosferico, considerati spec- 
chio degli stati dell'animo, intraprese ricerche 
ispirate al «vero» (come la serie di quadri per la 
contessa Kielmannsegge del 1826-27, tra cui Tra- 
monto del sole ad Albano e Paesaggio lunare con 
due MORALI). Soggiornò a più riprese in Campa- 
nia e in Sicilia eseguendo numerosi dipinti con 
scorci delle località più note e scene popolari e 
folcloriche. 

catena + capriata. 

Catena Vincenzo (Venezia 1480 ca - 1531) pitto- 
re italiano. Seguace arcaizzante di Giovanni Belli- 
ni, solo nelle opere realizzate a partire dal secon- 
do decennio del Cinquecento conseguì maggior 
larghezza di impianto formale e delicatezza di 
passaggi cromatici, apprese dallo studio delle ope- 
re di Giorgione, di cui forse C. fu anche collabo- 
ratore, e di Palma il Vecchio. Oltre a numerosi ri- 
tratti, si ricordano la Pala del doge Loredan del 
Mus. Correr di Venezia, la Sacra conversazione 
degli Staatl. Mus. di Berlino e la Pala di santa Cri- 
stina in Santa Maria Mater Domini a Venezia. 
catino + abside. 

Catlin George (Wilkes-Barre, Pennsylvania, 1796 
- Jersey City, New Jersey, 1872) pittore statuni- 
tense. Convertitosi alla pittura dopo gli studi lega- 
li, trascorse molti anni presso diverse tribù di in- 
diani d'America realizzando oltre 500) dipinti e ri- 
tratti che costituiscono una straordinaria docu- 
mentazione sui costumi di un popolo minacciato 
di estinzione (furono pubblicati nei volumi Costu- 
mi degli indiani del Nord America, 1841). 
Cattaneo Cesare (Como 1912-43) architetto. Col- 
laboratore di P. Lingeri e G. Terragni, contribuì al 
rinnovamento dell’architettura lombarda in senso 
razionalista. E autore, fra l’altro, del Palazzo INAM 
(1941, in collaborazione con P. Lingeri) e dell’asilo 
G. Garbagnate (Osnago, 1935-37), caratterizzato 
da una sorta di scomposizione cubista dei volumi. 
Cattaneo Danese (Colonnata, Carrara, 1509 - Pa- 
dova 1572) scultore italiano. Allievo del Sansovi- 
no e suo collaboratore a Roma e poi a Venezia 
(rilievi della loggetta di San Marco), fu successi- 
vamente attivo a Padova, a Verona (Monumento 
Fregoso, 1565, Sant'Anastasia) e a Venezia (Mo- 
numento Loredan, Santi Giovanni e Paolo). Fred- 
damente sansoviniano nelle figure sacre, C. eccel- 
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le invece nei ritratti (Lazzaro Buonamico, 1554, 
Bassano, Mus. Civ.; Girolamo Fracastoro, 1559, 
Verona, piazza dei Signori; Venere, Cleveland, 
Ohio, Mus. of Art), di una prepotente vitalità che 
anticipa A. Vittoria. 

Cattaneo Pietro (Siena 1500 ca - 1567/73) archi- 
tetto e trattatista italiano. Educatosi alla scuola di 
B. Peruzzi, svolse principalmente attività di archi- 
tetto militare per la Repubblica di Siena (fortifi- 
cazioni di Orbetello, 1543-48). Scrisse / quattro li- 
bri dell'architettura (Venezia 1554, completati con 
altri quattro libri nel 1567) nei quali, legando il 
problema urbanistico a quello difensivo, diede 
esempi di nuove città con varie tipologie di edifici 
pubblici e religiosi. 

cattedra sedile con schienale in marmo, avorio, 
pietra o legno riservato al vescovo nelle funzioni 
liturgiche; dà il nome alla cattedrale come chiesa 
episcopale. Già nota nell'antichità classica, diven- 
ne per i cristiani un attributo di dignità e un im- 
portante elemento di arredo liturgico. 

cattedrale chiesa episcopale, in cui le funzioni li- 
turgiche sono officiate dal vescovo e dove ha sede 
la cattedra episcopale. La c. ebbe grande impor- 
tanza nell’assetto urbanistico nei secc. xI-xV, 
quando insieme al palazzo comunale divenne il 
centro della vita cittadina, assumendo un signifi- 
cato non solo religioso ma anche civile. 

Caulfield Patrick (Londra 1936) pittore inglese. 
Formatosi alla Chelsea School of Art (1956-60) e 
al Royal College of Art (1960-63), frequentato 
nello stesso periodo da D. Hockney, R. Kitaj, A. 
Jones, esordì nella swinging London dei primi 
anni Sessanta con la partecipazione alla collettiva 
Young Contemporaries (1963). Protagonista del- 
la prima ondata pop britannica — con una celebre 
serie di ironiche riletture dei fauves e di E. Dela- 
croix — ha adottato uno stile marcatamente grafi- 
co, con figure dai contorni netti, sottolineati da 
un tratto nero continuo, e colori uniformi e acce- 
si. Le sue composizioni (interni, paesaggi, oggetti 
di uso quotidiano), di una semplicità quasi disar- 
mante, sono in realtà elaborati collages di cita- 
zioni dalle fonti più disparate, dalla pittura antica 
alle opere di J. Gris e F. Léger, dai giornali di mo- 
da alla pubblicità. 

caulicoli nei capitelli + corinzi, elementi confi- 
gurati a grosso stelo vegetale da cui si dipartono le 
volute più alte. 

Cavaceppi Bartolomeo (Roma 1716 ca - 1799) 
scultore e restauratore italiano. Amico di J.J. 
Winckelmann e del cardinale Alessandro Albani, 
divenne celebre per ritratti e figure di sua inven- 
zione che presentano un morbido pittoricismo af- 
fine ai disegni dall'antico del Batoni, ma soprat- 
tutto per essere abile restauratore e copista. Il suo 
studio, frequentato da personaggi illustri, fu cen- 
tro di cultura internazionale c divenne un museo 
di pezzi antichi che, donati per lascito testamenta- 
rio all’ Acc. di San Luca, furono in seguito dispersi. 
Tra il 1768 e il "72 pubblicò in tre volumi una rac- 
colta delle opere da lui restaurate, incise in rame. 
Cavaglieri Mario @ddone (Rovigo 1887 - Pavie- 
sur-Gers, Auch, 1969) pittore italiano. Espose al- 
le mostre veneziane di Ca’ Pesaro (1909, 1910, 


1912, 1913, 1925) e con assiduità alle Biennali (dal 
1912 al 1957), affermandosi come raffinato espo- 
nente di un postimpressionismo italiano — definito 
da R. Longhi, a proposito della sua pittura, «im- 
pressionismo sostanzioso» — derivato da P. Bon- 
nard, E. Vuillard e A. de Toulouse Lautrec. Sta- 
bilitosi in Francia dal 1925, partecipò a tutti i sa- 
lons parigini degli anni Trenta; interni, figure e 
paesaggi sono i suoi temi preferiti (Nastro blu, 
1918, Roma, Patrimonio artistico del Quirinale). 

Cavagna Giovan Battista (Roma metà del sec. 
xvI - Loreto 1613) architetto e pittore italiano. At- 
tivo a Napoli (chiesa di San Gregorio Armeno), 
Loreto (Palazzo Apostolico) e a Fano (San Pietro 
della Valle), continuò il linguaggio rinascimentale 
classicheggiante, accentuandone la componente 
decorativa. 

Cavagna Giovan Paolo (Bergamo 1556-1627) 
pittore italiano. Seguace del Moroni, la cui ritrat- 
tistica riprese con pungente realismo (Dama, Ber- 
gamo, Acc. Carrara), eseguì numerose pale sacre 
di severo gusto controriformistico e influenzate 
dalla pittura veneta, specialmente da Veronese e 
Bassano (Santi in gloria, Bergamo, Sant’ Alessan- 
dro; Ultima Cena e Caduta della manna, Trevi- 
glio, San Martino), ma talvolta includenti scorci 
naturalistici e inserti ritrattistici da «pittore della 
realtà» (Trinità adorata dai battuti, Alzano, San 
Pietro Martire; Stendardo di san Rocco, 1591, 
Bergamo, San Rocco). 

Cavalcaselle Giovan Battista (Legnano 1819- 
97) storico dell’arte italiano. Fondatore, insieme 
a G. Morelli, dei moderni studi di storia dell’arte 
in Italia, fu autore, in collaborazione con l’ingle- 
se J.A. Crowe che ne curò la stesura, di fonda- 
mentali testi storici (Storia dell'antica pittura 
ftamminga, Londra 1857, trad. it. 1899; Storia del- 
la pittura in Italia dal secolo n al secolo xvi, 11 
voll., Londra 1864-66, trad. it. 1886-1908). Si oc- 
cupò attivamente, avanzando proposte di esem- 
plare concretezza e intelligenza, di conservazione 
e restauro, allestimento dei musei, catalogazione 
delle opere d’arte, riforma dell’insegnamento ac- 
cademico. 

Cavalier d’Arpino Giuseppe Cesari detto il (Ar- 
pino, Frosinone, 1568 - Roma 1640) pittore italia- 
no. Fu impegnato in grandi imprese decorative a 
Roma (Cappella Olgiati in Santa Prassede, 1592; 
Salone del Palazzo dei Conservatori, 1596; Cap- 
pella Paolina in Santa Maria Maggiore, 1609), a 
Napoli (sala capitolare di San Martino, 1589), a 
Frascati (Villa Aldobrandini). Dotato di una vena 
facile € vivace, si formò sui modelli di Raffaellino 
da Reggio e di F. Barocci, accentuandone la com- 
plessità e la ricercatezza. La sua fortuna fu gran- 
dissima a Roma, in particolare sotto Sisto v e Cle- 
mente vi. Nella sua bottega fu anche Caravag- 
gio, che dopo una clamorosa rottura divenne suo 
rivale nella decorazione della Cappella Contarel- 
li in San Luigi dei Francesi. 

Cavaliere Alik (Roma 1926 - Milano 1998) scul- 
tore italiano. Allievo di M. Marini a Brera, dopo 
l'esordio giovanile all’insegna di un primitivismo 
postcubista, prese a modellare figurine di sogget- 
to popolare in terra refrattaria, gesso policromo 0 
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legno (Lavoratrice, 1957, Suzzara, Gall. d'Arte 
Cont.) secondo un realismo non alieno da accenti 
ironico-critici che dagli anni Sessanta sviluppò in 
senso narrativo con i cicli dei Giochi proibiti, del- 
le Metamorfosi e soprattutto delle Avventure di 
Gustavo B. A partire dal «paesaggio» delle Av- 
venture — calchi naturalistici reali o fittizi di ele- 
menti vegetali (per es. W /a libertà, 1971, Cagliari, 
Gall. Comunale d'Arte) non estranei alla fortuna 
italiana della pop art — elaborò dapprima una sor- 
ta di scultura-paesaggio, quindi, in scala ambien- 
tale, scenografie ipertrofiche, di gusto barocco, 
dove la figura umana è chiamata a recitare la pro- 
pria anonima vicenda quotidiana. 

Cavallini Pietro de’ Cerroni detto (notizie 1273- 
1308 ca) pittore italiano. La conoscenza della sua 
opera è oggi prevalentemente legata al ciclo di 
Santa Maria in Trastevere (mosaici absidali con le 
Storie della Vergine dove si lessero, in un’iscrizio- 
ne frammentaria, il nome di C. e la data 1291), 
commissionato da Bertoldo Stefaneschi, e a quel- 
lo affrescato in Santa Cecilia (1293 ca), molto ap- 
prezzato da L. Ghiberti che nei suoi Commentari 
gli attribuisce la decorazione di tutta la chiesa. Di 
quest'ultimo ciclo restano solo parte del Giudizio 
universale sulla controfacciata e vari frammenti di 
Storie bibliche sulle pareti della navata. Della f'a- 
ma del pittore testimoniano le fonti e i documen- 
ti antichi, oltre che le attribuzioni recenti, che re- 
gistrano o ipotizzano la sua presenza nelle mag- 
giori imprese artistiche del tempo: nei mosaici e 
negli affreschi, ora in massima parte perduti o f'or- 
temente alterati, della vecchia Basilica Vaticana 
(1285 ca), delle chiese romane dell’Aracoeli (lu- 
netta della tomba di Matteo d’ Acquasparta, 1302 
ca), di San Crisogono in Trastevere (1275-85 ca), 
di San Giorgio in Velabro (1296 ca) e di San Pao- 
lo fuori le Mura (gli affreschi, dei quali ci dà anco- 
ra notizia il Ghiberti, eseguiti tra il 1277 e il 1285 
ca, da un gruppo di artisti guidati dal C., andarono 
distrutti nell'incendio del 1823, ma rimangono i 
disegni che ne furono tratti nel 1634 per il cardi- 
nale Barberini; anche la decorazione a mosaico 
della facciata, forse la sua ultima opera romana, è 
oggi quasi completamente scomparsa). Docu- 
menti del giugno e del dicembre 1308 relativi a C. 
(che secondo la tradizione morì in età assai tarda, 
oltre il 1321) riferiscono di contratti stipulati a Na- 
poli con gli Angiò. In questa città C. eseguì forse, 
con larga partecipazione di aiuti, gli affreschi del 
Duomo (Albero di Jesse), quelli della Cappella 
Brancaccio in San Domenico e quelli di Santa 
Maria Donnaregina (Apocalisse, Storie di Cristo). 
Insieme a Cimabue, Arnolfo di Cambio e Giotto, 
C. fu tra i protagonisti del profondo rinnovamen- 
to artistico della fine del sec. xIn. Recuperando la 
tradizione classica a i mosaici palcocri- 
stiani dei secc. IV e v, e seguendo così una via già 
intrapresa a Roma fin dai tempi degli affreschi di 
San Clemente (secc. x1-x11), C. ripropose uno spa- 
zio in cui le figure, ritrovato il loro volume corpo- 
reo, si inseriscono in modo libero e naturale. Egli 
operò questo totale superamento della tradizione 
tardobizantina parallelamente a Giotto, c ciò ha 
posto, fin da tempi remoti, il problema (varia- 
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1 «Natività di Maria»: mosaico del ciclo con «Storie della 
Vergine» (1291). Roma, Santa Maria in Trastevere. 

2 «Angeli»: particolare degli affreschi (1293 ca) con il 
«Giudizio universale». Roma, Santa Cecilia. 


mente risolto dalla critica) di individuare e inter- 
pretare i rapporti e i contatti intercorsi fra i due 
maestri. 

Cavallino Bernardo (Napoli 1616-56 ca) pittore 
italiano. Benché la sua attività non sia stata anco- 
ra del tutto ricostruita, è ormai accertato che svol- 
se un ruolo preminente nell’ambito della pittura 
napoletana, nella fase di trapasso dal lucido natu- 
ralismo di marca caravaggesca a ricerche più raf- 
finatamente pittoriche. Influenzato da A. Genti- 
leschi e sensibile all’interpretazione aggraziata e 
sentimentale del caravaggismo di M. Stanzione, 
C. approda dagli intenti ancora concisamente lu- 
ministici e volumetrici di opere come la Giuditta 
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(Napoli, Mus. di Capodimonte) a una sua inter- 
pretazione intima e delicata del realismo caravag- 
gesco, particolarmente felice nei soggetti pastora- 
li della Gerusalemme Liberata, e al prezioso cro- 
matismo, vibrante in una gamma schiarita, del 
bozzetto della Santa Cecilia, pure a Capodimonte, 
o della Pietà (Molfetta, chiesa del Purgatorio). 
Cavalori Mirabello (1530/40 - 1572) pittore italia- 
no. Allievo di Ridolfo del Ghirlandaio e sensibile 
all’influenza di Andrea del Sarto e del Pontormo, 
lavorò a Palazzo Vecchio con l'équipe di Vasari, 
eseguendo per lo studiolo di Francesco 1 il Lanift- 
cio e Lavinia all’ara, dove inserì note di inquietu- 
dine e realismo sulle forme del manierismo vasa- 
riano. 

Cavaro (secc. xv-xvi) famiglia di pittori cagliari- 
tani. Attivissima per quasi un secolo nella Sarde- 
gna meridionale, vi detenne il monopolio delle 
commissioni pittoriche. LORENZO, documentato 
agli inizi del sec. xvi, ne è il primo esponente noto, 
ma il maggiore fu pietro (m. 1538), attivo in pa- 
tria e a Barcellona, dove è registrato nel 1508; le- 
gato alla cultura catalano-valenzana, accolse 
spunti di arte fiamminga, visibili nel retablo della 
parrocchiale di Villamar (1518), dove peraltro già 
si individuano i motivi della sua progressiva con- 
versione al classicismo centro-italiano. Le opere 
tarde (Compianto su Cristo, Cagliari, Pin. Naz.; 
retablo dei Consiglieri, Cagliari, Palazzo Comu- 
nale) registrano l'influsso del raffaellismo sull’am- 
biente cagliaritano. L'adesione alla cultura conti- 
nentale si accentuò nel figlio micHELE (m. 1584), 
che, ormai toccato dal clima manieristico (politti- 
co del Duomo di Cagliari), si espresse in un lin- 
guaggio eclettico, con spunti da Raffaello, dal 
Francia e dai veneziani. 

Cavarozzi Bartolomeo, detto B. da Viterbo, o 
Bartolomeo del Crescenzio (Viterbo 1588 ca - 
Roma 1625) pittore italiano. Influenzato da O. 
Gentileschi, esportò in Spagna, dove si recò al se- 
guito di G.B. Crescenzi e dove lavorò per circa 
due anni, il naturalismo caravaggesco, da lui in- 
terpretato in una versione addolcita (Sacra Fami- 
glia, Torino, Acc. Albertina; Visitazione, Viterbo, 
Municipio). 

Cavazzola Paolo Morando detto (Verona 1486- 
1522) pittore italiano. Allievo di F. Morone, ne 
derivò l’uso di toni intensi e freddi, che risaltano 
sia nelle pale d’altare (Deposizione, 1517, Vero- 
na, Mus. di Castelvecchio) sia nei bellissimi ritrat- 
ti (Enulio degli Emili, Dresda, Gemiildegal.). Nel- 
le opere tarde, fra cui spicca la Pala Sacchi (1522) 
del Mus. di Castelvecchio a Verona, si nota una 
più moderna apertura cinquecentesca verso un 
classicismo di ascendenza manieristico-ralfaelle- 
sca. 

cavea nome latino dell’emiciclo dell’ + anfitea- 
tro destinato alle gradinate per gli spettatori; nel 
teatro greco si chiama koîlon. 

Cavedoni o Cavedone, Giacomo (Sassuolo, Mo- 
dena, 1577 - Bologna 1660) pittore italiano. Stili- 
sticamente legato a L. Carracci, seppe tuttavia in- 
terpretarlo in maniera originale, con recuperi cor- 
reggeschi e più accese note cromatiche suggerite 
dai grandi maestri veneti (Vergine col Bambino 


in gloria con san Alò e san Petronio, Bologna, Pin. 
Naz.). 

Caylina Paolo il Vecchio, detto anche Paolo da 
Brescia (attivo nella seconda metà del sec. xv) pit- 
tore italiano. Cognato di V. Foppa, fu un espo- 
nente della cultura tardogotica, sensibile alle sug- 
gestioni della pittura veneta che conobbe attra- 
verso le opere bresciane di Antonio Vivarini. Ci 
rimangono di lui un polittico, firmato e datato 
1458 (Torino, Gall. Sabauda, già nella chiesa di 
Sant'Albino a Mortara), e alcuni affreschi nella 
cappella della Vergine in San Giovanni Evangeli- 
sta a Brescia (1486). 

Caylus Anne-Claude-Philippe (Parigi 1692-1765) 
collezionista, archeologo e scrittore francese. Sin- 
golare figura di esteta, raccolse nei suoi numerosi 
viaggi una cospicua collezione di oggetti d’arte, 
lasciata poi in eredità al re di Francia e descritta 
nei 7 volumi della Raccolta di antichità egiziane, 
etrusche, romane e galliche (1752-67). Con la sua 
attività e i suoi scritti (fra cui 1 Nuovi argomenti di 
pittura e scultura, 1755) contribuì alla formazione 
del gusto neoclassico. Lasciò anche interessanti 
biografie di artisti del suo tempo. 

Cazzaniga Francesco e Tommaso (Lombardia, 
fine sec. xv) scultori italiani. Formatisi probabil- 
mente a Pavia, eseguirono l'arca di Candido De- 
cembrio (1477) nella Basilica di Sant'Ambrogio e 
il monumento Brivio (1486) in Sant’Eustorgio a 
Milano, opere derivate tipologicamente da G.A. 
Amadeo ma realizzate con una asprezza di mo- 
dellato che richiama i Mantegazza; viene inoltre 
loro attribuita l'arca di San Donnino, ora nel 
Duomo di Fidenza. 

Ceccarelli Naddo (Siena, attivo nel secondo 
quarto del sec. xIv) pittore italiano. Seguì i modi 
di S. Martini (di cui fu probabilmente allievo di- 
retto), con una sua vena malinconica, ben ravvisa- 
bile malgrado un fare alquanto secco e conven- 
zionale, che risente anche dell’arte fiorita ad A vi- 
gnone prima della metà del Trecento e degli in- 
flussi di A. Lorenzetti (Cristo morto, Colì. Liech- 
tenstein; polittico, Siena, Pin. Naz.; Madonne in 
vari musei europei). 

Ceccarini Sebastiano (Fano 1703-83) pittore ita- 
liano. Fu attivo, oltre che nella città natale (pala 
con l’Assunta in Duomo; affreschi in una cappel- 
la in San Paterniano), a Roma, Foligno e Perugia. 
Allievo di F. Mancini, suo conterraneo, ne inter- 
pretò, con grazia elegante e facilità decorativa, 
Il piacevole cromatismo, come appare nella Na- 
scita del Battista (1782) in San Pietro in Valle, a 
Fano. 

Cecco Bravo Francesco Montelatici detto (Fi- 
renze 1601 - Innsbruck 1661) pittore italiano. Fu 
al servizio dei Medici, per i quali lavorò nella Sa- 
la degli Argenti a Palazzo Pitti, proseguendo, col 
Furini e il Vannini, la decorazione ad affresco av- 
viata da Giovanni da San Giovanni (1638-39). 
Pittore estroso, elegante, dal tratto veloce. fu una 
delle personalità più originali dell'ambiente fio- 
rentino dell’epoca. La fase tarda (1640-60) vide 
intensificarsi la produzione di dipinti per quadre- 
rie private, di gusto antiaccademico e irregola- 
re, che tentavano la difficile conciliazione tra 
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poetica fiorentina e veneziana (Giacobbe ed 
Esaù, Genova, Coll. Viezzoli), e l’incupirsi dei to- 
ni verso una visione sempre meno naturalistica 
(Erminia tra i pastori, Apollo e Marsia, Pistoia, 
Mus. Civ.). 

Cecco del Caravaggio (attivo nella prima metà 
del sec. xviI) pittore italiano. Sono ignoti i dati 
principali della sua vita; nel 1613 era attivo a Ba- 
gnaia insieme ad artisti francesi, e ciò lo ha fatto 
supporre della stessa nazionalità, o comunque di 
origine nordica. Sulla base della Caccrata det mer- 
canti dal tempio (1610 ca, Berlino Staatl. Mus.) 
viene legato a questo artista, considerato uno dei 
primi caravaggeschi, un gruppo di opere il cui rea- 
lismo si carica di una verità materica quasi surrea- 
le. Recentemente ne è stata proposta l’identifica- 
zione con Francesco Buoneri, che escluderebbe 
la supposta origine nordica dell'artista. 

Cecco di Pietro (Pisa, notizie 1371-1395, m. pri- 
ma del 140)2) pittore italiano. Figura minore della 
scuola pisana, fuse in maniera personale elementi 
senesi e suggestioni dell’Orcagna, con sfumature 
emiliane derivate da Barnaba da Modena nei 
tratti duri ed espressivi delle figure (Pretà e santi, 
1377; Polittico, 1386, entrambi a Pisa, Mus. Naz. di 
San Matteo). 

Cecconi Eugenio (Livorno 1842 - Firenze 1903) 
pittore italiano. Laureatosi in legge all’Università 
di Pisa, seguì successivamente i corsi di E. Polla- 
strini all'Accademia di Firenze. Operò nell’ambi- 
to della scuola dei macchiaioli, trattando con im- 
mediatezza paesaggi e scene di caccia in Marem- 
ma (Caccia nel padule di Burano, Firenze, Gall. 
d'Arte Mod.). Raggiunse i risultati migliori e più 
originali in tavolette con assorti paesaggi marem- 
mani e livornesi (Nebbia, Firenze, Gall. d'Arte 
Mod.). Fu anche abile acquafortista. l suoi scritti 
sono importanti per la storia del movimento mac- 
chiaiolo. 

Cecioni Adriano (Fontebuona, Firenze, 1836 - 
Firenze 1886) scultore, pittore, scrittore d’arte ita- 
liano. Terminati gli studi all'Accademia di Firen- 
ze, partecipò volontario, nel 1859, alle campagne 
di indipendenza italiana. A Napoli fondò, con G. 
De Nittis, F. Rossano, M. De Gregorio, una scuo- 
la di paesaggio detta Scuola di + Resina, che, 
sebbene da posizioni diverse, adottava i principi 
del verismo sostenuti dalla Scuola di Posillipo. 
Tornato a Firenze, fece parte attiva del gruppo 
dei macchiaioli del Caffè Michelangelo, di cui è 
considerato con T. Signorini il teorico e l’anima- 
tore. Fu poi a Parigi, dove nel 1868 suscitò grande 
interesse, sia nel pubblico sia nella critica, con il 
gesso Bambino col gallo, pienamente coerente 
con la sua poetica verista ma anche influenzato 
dal ricordo della scultura ellenistica. Nel 1l872 si 
recò a Londra, dove lavorò come illustratore (col- 
laborando a «Vanity Fair») e fece conoscere con i 
suoi scritti l'orientamento verista dell’arte italia- 
na. In quegli anni eseguì una serie di ironici, brio- 
si ritratti; ricordiamo anche La madre, terminata 
verso il 1880 (oggi alla Gall. Naz. d'Arte Mod. di 
Roma). Tornato a Firenze (1884), vi assunse una 
cattedra di disegno al magistero. 

Cefisodoto -+» Kephisodotos. 


Celant Germano (Genova 194()) critico d’arte e 
curatore italiano. Teorico e portabandiera dell’ar- 
te povera nei primi anni Sessanta con saggi (tra 
cui il testo programmatico Appunti per una guer- 
riglia, in «Flash Art», 1967) e mostre (di rilievo 
Conceptual Art Arte Povera Land Art del 1970) al- 
la Gall. Civ. d'Arte Mod. di Torino), ha condotto 
un’ampia riflessione sulla contemporaneità e sulla 
storia artistica italiana del Novecento attraverso 
importanti rassegne (retrospettiva su P. Manzoni 
alla Gall. Naz. d'Arte Mod. di Roma, 1971; Am- 
biente/Arte, Biennale di Venezia, 1976; Identità 
ttaliana, Parigi, Centre G. Pompidou, 1981; Arte 
italiana del xx secolo, con N. Rosenthal, Londra, 
Royal Academy, 1989; La metamorfost italiana, 
1994, New York, Guggenheim Mus.). Dal 1989 è 
curatore presso il Guggenheim Mus. di New 
York; nel 1997 ha diretto la Biennale di Venezia. 
Celentano Bernardo (Napoli 1835 - Roma 1863) 
pittore italiano. Formatosi al Reale Istituto di bel- 
le arti di Napoli, nel 1852 frequentò la scuola pri- 
vata di G. Mancinelli dove studiò il nudo. Nel 
1854 si recò a Roma su consiglio di D. Morelli, 
per studiare l’antico ed ebbe modo di conoscere 
F. Coghetti e di entrare in contatto con i pittori 
nazareni e con F. Overbeck. Il successivo incontro 
a Firenze con i macchiaioli non cambiò la sua vo- 
cazione di pittore di storia, amante di filologiche 
ricostruzioni d'epoca e con il gusto per l’imposta- 
zione teatrale (// Consiglio det Dieci, 1861, Roma, 
Gall. Naz. d'Arte Mod., con cornice di stile quat- 
trocentesco realizzata dall’architetto Cipolla). Co- 
piosa, ma in gran parte dispersa, fu la sua produ- 
zione di ritratti, in cui dimostrò una non comune 
capacità di penetrazione psicologica (Ritratto del 
pittore Ruggiero, 1859, Napoli, Gall. dell’Acc.). 
Celesti Andrea (Venezia 1637 - Toscolano, Bre- 
scia, 1712 ca) pittore italiano. Allievo del Ponzone 
e del Mazzoni, fu attivo a Venezia (tele in San 
Zaccaria e in Palazzo Ducale), a Brescia, sul lago 
di Garda, a Treviso, ad Asolo e a Verolanuova, 
dipingendo affreschi e vaste tele di soggetto reli- 
gioso con gusto fastoso ed esuberante. 

Celio Gaspare (Roma 1571-1640) pittore e scrit- 
tore d’arte italiano. Allievo del Circignani, fu 
esponente di rilievo della cultura tardomaniceristi- 
ca romana. Su progetto del gesuita G. Valeriani, 
affrescò la Cappella della Passione nella chiesa 
del Gesù a Roma (1597) in modi di severa e con- 
trollata monumentalità. Dopo un soggiorno a 
Parma e dintorni fra 1602 e 1604 (Crocifisstone, 
Bozzolo, San Francesco), continuò l’attività di de- 
coratore per chiese e palazzi romani (Caduta dei 
giganti, 1608, in Palazzo Mattei di Giove) e pub- 
blicò nel 1638 un testo di notevole interesse stori- 
co, ricco di precise informazioni (Memorie delli 
nomi dell’artefici delle pitture, che sono in alcune 
chiese, facciate e palazzi di Roma). 

cella parte interna del tempio antico, corrispon- 
dente al + navy greco, dove si conservava la sta- 
tua di culto della divinità cui il tempio era dedica- 
to. Nella villa rustica romana designava sia le 
stanze per gli schiavi sia ambienti di magazzino, 
mentre nei conventi e nei monasteri, ciascuna del- 
le piccole stanze in cui vivono i religiosi. 
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Benvenuto Cellini 
1 «Saliera di 
Francesco 1» (1543): 
oro e smalti, 

cm 31,5 X33,5. 
Vienna, 
Kunsthistorisches 
Museum. 
2«Cosimo I»: 
bronzo, h cm 110. 
Firenze, Bargello. 


Cellini Benvenuto (Firenze 1500-71) scultore e 
scrittore d’arte italiano. Sulle vicende della sua 
esistenza errabonda e avventurosa si hanno nu- 
merose notizie attraverso l’autobiografica Vita 
che egli dettò a un garzone di bottega. La preco- 
ce attività di orafo lo rese a tal punto famoso da 
procurargli a Roma (sua prevalente residenza dal 
1519 al 1540) le commissioni di Clemente vi, per 
il quale, come per altri potentati, lavorò anche 
come medaglista e intagliatore di monete e di si- 
gilli. Dal 1540 al 1545 fu in Francia, dove realizzò 
per il re Francesco 1 la famosa Saliera d’oro e 
smalti (1543, Vienna, Kunsthistorisches Mus.): 
un’opera nella quale si riflette il ricordo della 
scultura fiorentina, 1 cui schemi monumentali so- 
no interpretati secondo le esigenze decorative e 
la ricercata raffinatezza tipiche della cultura ma- 
nieristica di Fontainebleau. Qui, con la Ninfa 
bronzea (1542), oggi al Louvre, C. si cimentò per 
la prima volta nel grande formato. Rientrato a 
Firenze, attese alla realizzazione del celebre Per- 
seo in bronzo per la piazza della Signoria (1545- 
54) e del busto di Cosimo 1 (Bargello), opere in 
cui C. toccò il vertice del suo virtuosismo intellet- 
tualistico, superando il rischio di una preziosità 
troppo analitica nella condotta esasperata e strin- 
gente del disegno. Fra le sue sculture in marmo, 
si ricorda il Narciso del Bargello. Gli scritti di C., 
conformemente alla sua indole di artista, non 
hanno alcun carattere teorico, ma piuttosto prati- 
co o tecnico, e sono immediato e spontaneo ri- 
flesso della sua vita e della sua opera. Così nei 
Due trattati (della scultura e dell’oreficeria, Fi- 
renze, 1568) egli inserisce puntuali e vive descri- 
zioni delle proprie opere, e notizie e ricordi su ar- 
tisti e orafi contemporanei. La sua autobiografia, 
meritatamente famosa, ricca di pagine ecceziona- 
li, come quelle sulla fuga da Castel Sant'Angelo e 
le altre sulla fusione del Perseo (Vita scritta da lui 
medesimo, 1558-66 ca; pubblicata a Napoli nel 
1728) è un documento vivacissimo, indispensabi- 
le per conoscere l'artista e il clima culturale del 
manierismo. La scrittura solo apparentemente 
«Indisciplinata» ma in realtà estrosa e bizzarra, sì 
accompagna a un’esaltata eroicizzazione della 


propria personalità artistica, che non a caso rese 
la Vita un libro apprezzatissimo durante il ro- 
manticismo. 

Celsing Peter (Stoccolma 1920-74) architetto 
svedese. Si è distinto per l’attenzione rivolta all’a- 
spetto artistico dell’opera, dimostrata anche attra- 
verso le numerose collaborazioni con pittori e 
scultori. Tra le sue realizzazioni, le stazioni della 
metropolitana a Stoccolma (1948-51), numerosi 
edifici religiosi (tra cui la chiesa Hàrlanda a Gòte- 
borg, 1952-59), il restauro del Teatro dell’Opera 
di Stoccolma (1955-61) e la sede dell’Istituto cine- 
matografico svedese (1955-61) sempre a Stoccol- 
ma. 

celtica, arte termine che comprende le manife- 
stazioni artistiche dei celti, popolazioni apparte- 
nenti linguisticamente alla famiglia indoeuropea 
stanziate intorno al 1000 a.C. nell'Europa centra- 
le (paesi danubiani e renani) e gradualmente in- 
sediatesi, sino agli inizi del 1000 d.C., nella Gallia 
a nord della Garonna, nelle regioni centrali e oc- 
cidentali della penisola iberica, nelle isole della 
Britannia e dell'Irlanda oltre che in Italia e nei 
Balcani. Si tratta quindi di un’arte che interessa 
periodi e aree assai ampi e diversi. Un momento 
importante appartiene alla protostoria dell’arte 
europea connessa con lo sviluppo della metallur- 
gia, e comprende i due periodi di + Hallstatt e di 
La + Tène (+ preistorica, arte), caratterizzati, 
specie il secondo, da raffinati omamenti in me- 
tallo, decorati con tecniche diverse (+ romana, 
arte). 

L'arte di La Tène (dal sec. v a.C.) può in effetti 
considerarsi l’a.c. propriamente detta, che si ma- 
nifesta essenzialmente nell’esuberanza decorati- 
va e che, sviluppandosi in seguito nelle isole celti- 
che e soprattutto nell'Irlanda, distante dalle in- 
fluenze classiche, sfocerà nell'arte irlandese del- 
l'alto medioevo. Accanto all’abilissima lavorazio- 
ne del metallo (evidente soprattutto nei gioielli, 
nelle armie nelle insegne del potere). la tecnica sì 
arricchisce dell'uso del corallo e poi dello smalto 
e impiega il tornio nella lavorazione dei vasi. La 
decorazione è essenzialmente lineare (nel perio- 
do di Hallstatt), ma mentre prima era prevalente 
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il geometrismo rettilineo, ora trionfa il motivo 
della curva e della controcurva teso ad animare le 
forme inanimate e a disgregare le forme organi- 
che. Questa tendenza si riscontra in tutti gli og- 
getti decorati prodotti dall’artigianato c.: broc- 
che, foderi di spada, pugnali, elmi, torques (i tipi- 
ci monili che i galli portavano al collo) e altri 
gioielli; ma forse meglio che altrove se ne può ca- 
pire l'evoluzione nella numismatica, che ha un 
grandissimo sviluppo nei secc. ni e 1 a.C. Parten- 
do dall’imitazione di modelli classici, la produzio- 
ne di monete dà forma a poco a poco a un suo 
proprio linguaggio: così, per esempio, una testa di 
profilo sarà scomposta nelle linee che la defini- 
scono, dando luogo ad astratti e preziosi elemen- 
ti decorativi. I manufatti della fase di La Tène, 
pur attraverso l'assunzione di motivi della cultura 
mediterranea, rivelano la formazione di un gusto 
autonomo che prelude al secondo stile (di Wal- 
dalgesheim, con centro tra il Reno, la Svizzera, la 
Francia, ma presente anche in Germania, Belgio, 
Austria, Romania, Bulgaria, Italia), nel quale si 
matura il motivo del viticcio e dell’intreccio com- 
plesso sviluppato in piano, di gusto geometrico e 
astratto, che sarà caratteristico dell’a.c. di tutti i 
periodi successivi. E nota anche una statuaria in 
pietra a carattere monumentale, icui esempi più 
significativi provengono dalla zona renana e dal 
Baden-Wiirttemberg oltre che dalla Francia me- 
ridionale. Con il terzo stile si afferma un senso 
nuovo della plasticità che si diffonde nelle regio- 
ni meridionali della Germania, in Ungheria, Sviz- 
zera, Boemia. Un altro notevole aspetto dell’a.c. 
appartenente all'alto medioevo è l’arte cristiana 
d'Irlanda. L'Irlanda (completamente cristianizza- 
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1 Particolare di un calderone in argento 
coro (sec. 1a.C.) da Gundestrup. 
Copenaghen, Nationalmuscet. 

2 «Torques» (sec. a.C): elettro. 
Londra, British Museum. 

3-4 Monete (sec. 1a.C.). Parigi, 
Bibliothèque Nationale. 


ta fin dal sec. v d.C.), immune dall’invasione ro- 
mana e da quella sassone, elaborò l’arte di La Tè- 
ne fondendola con lo spirito della nuova religio- 
ne; creò uno stile c. nazionale che si sviluppò nei 
monasteri e i cui prodotti più significativi sono i 
manoscritti miniati dei secc. vil e vii con la carat- 
teristica decorazione «a tappeto», la serie di pie- 
tre tombali scolpite, i gioielli smaltati e filigrana- 
ti. In queste opere, il processo di astrazione delle 
figure e il loro intreccio con elementi puramente 
decorativi sono esaltati al massimo ed esprimono 
una costante dello spirito c.: il rifiuto della mime- 
sis naturalistica. Le invasioni scandinave inter- 
rompono il corso di questa cultura che tuttavia 
sopravvive negli artisti emigrati nel continente, i 
quali, pur influenzati dall’arte carolingia, daran- 
no un forte contributo alla miniatura e poi alla 
scultura romanica. 

Cenni di Francesco di ser Cenni (notizie 1369- 
1414) pittore italiano. Fu seguace di A. Gaddi e 
attento all'esperienza di Spinello Aretino e di 
Nardo di Cione; gli affreschi con la Leggenda del- 
la Santa Croce nella Cappella della Croce nella 
chiesa di San Francesco a Volterra (1410) rivela- 
no una genuina vena popolaresca, pur ricalcando 
da vicino quelli di analogo soggetto dipinti dal 
Gaddi in Santa Croce a Firenze. 

Cenni di Pepo + Cimabue. 

Cennini Bernardo (Firenze 1415-98) orafo e 
stampatore italiano. Lavorò, alle dipendenze di L. 
Ghiberti, alla Porta del Paradiso del Battistero di 
Firenze. Incisore della Zecca dal 1453 al 1459, co- 
struì, primo in Italia, punzoni, matrici e torchi; a 
lui si deve la prima tipografia attiva a Firenze. 
Della sua produzione ci è noto un solo libro, il 
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Virgilio col commento di Servio Onorato (1471- 
72, Firenze, Biblioteca Naz.). 
Cennini Cennino (Colle di Val d’Elsa, Siena, fine 
sec. XIV - inizi sec. XV) pittore e scrittore d’arte ita- 
liano. Allievo di A. Gaddi, nulla ci è rimasto della 
sua attività di pittore. Documentato a Padova nel 
1398, scrisse probabilmente in quell’ambiente il 
Libro dell’arte, primo trattato d’arte scritto in vol- 
gare, testo importantissimo per il passaggio dalla 
tradizione della «bottega» trecentesca alla cultura 
del primo rinascimento. Nonostante sia struttura- 
to ancora alla maniera medievale, come prontua- 
rio delle diverse tecniche artistiche, il libro costi- 
tuisce infatti un'apertura verso i tempi nuovi, sia 
er gli interessi teorici sia per la nuova coscienza 
della nobiltà dell’arte e della grandezza dell’arti- 
stache vi si esprime. 
cenotafio termine di origine greca (letteralmen- 
te, «tomba vuota») indicante un monumento fu- 
nerario dedicato a un defunto di cui non contiene 
le spoglie. In Grecia, fin dall’epoca arcaica (Ome- 
ro), assume significato simbolico e rituale. 
centina struttura smontabile e provvisoria, solita- 
mente in legno, che sostiene i + conci di un arco 
o di una volta durante la costruzione; indica anche 
la curvatura di un arco o di una volta. 
centinata tavola dipinta con la parte superiore a 
forma di arco. 
ceramica (dal gr. kéramos, «argilla») termine che 
comprende la vastissima gamma dei prodotti otte- 
nuti modellando impasti di argilla e di altre terre 
che vengono poi cotti e, sovente, ricoperti di un ri- 
vestimento impermeabile di smalto o vernice, e de- 
corati (faenza; gres; maiolica; porcellana; terracot- 
ta; terraglia). Manufatti ceramici si ritrovano pres- 
so tutte le culture e sono stati usati fin dalla prei- 
storia, quando si ebbero i primi insediamenti stabi- 
li delle popolazioni nomadi sia in Oriente sia in Eu- 
ropa tra il mesolitico e il neolitico. La c. è stata uti- 
lizzata in forme e per usi diversi: dal vasellame d’u- 
so quotidiano di età neolitica alla statuaria greca e 
romana, dai rivestimenti di ambienti quali le famo- 
se piastrelle dell’Alhambra di Granada a oggetti 
d'uso ornamentale e personale quali statuine e ta- 
bacchiere del Settecento per arrivare alle più re- 
centì realizzazioni de] design moderno e all’impie- 
go che oggi ne fa l’industria nel settore dell’edilizia. 
L’enorme diffusione che la ceramica ha avuto in 
tutto il mondo ha fatto sorgere, fin dal sec. xvi in 
Europa, botteghe organizzatesi poi in vere e pro- 
prie fabbriche per la produzione in serie, come a 
Meissen per la porcellana dalla metà del sec. 
xvi. A seconda dei materiali impiegati e dei me- 
todì di lavorazione si hanno manufatti ceramici 
con caratteristiche e denominazioni diverse. Di 
tutti, il più elementare, il più antico, e anche il più 
diffuso, documentato già nella preistoria, è la +» 
terracotta; si tratta del semplice impasto argilloso 
che ha consistenza porosa e assume dopo la cot- 
tura tonì rossastri, dovuti alla presenza di compo- 
sti ferrosi che vanno dal rosso rosato al rosso por- 
pora intenso a seconda del fuoco impiegato e del 
tipo di argilla. E stata utilizzata soprattutto nella 
decorazione architettonica e nella scultura. Quan- 
to alla produzione di terrecotte rese impermeabi- 
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li dal rivestimento con vernice piombifera, essa 
era tecnica nota già in età ellenistica. In partico- 
lare, si ricorda, per l’Italia, la terracotta «invetria- 
ta», ricoperta da uno strato di pasta vitrea sottile, 
e il cui Impiego è legato soprattutto al nome di 
Luca Della Robbia. Di impiego più recente la + 
terraglia, che ha anch’essa pasta porosa, bianca 
opaca anche dopo la cottura per la mancanza di 
ossidi coloranti; è un tipico prodotto inglese, la 
cui lavorazione si diffonde a partire dal primo 
quarto del sec. xvi soprattutto grazie alle mani- 
fatture di J. Wedgwood. Con il termine + maio- 
lica viene indicato propriamente il prodotto cera- 
mico rivestito di uno smalto a base di ossido di 
stagno, o stannifero; è detta anche + faenza (0 
faience) dal nome della città italiana che ne fu 
uno dei maggiori e più rinomati centri di produ- 
zione nel rinascimento. Importanti manifatture 
di maiolica furono anche Cafaggiolo, Siena, San 
Quirico d'Orcia, Montelupo, Casteldurante, Ur- 
bino, Castelli d'Abruzzo. Una ceramica partico- 
lare è Il + grés, caratterizzato da una pasta com- 
patta, impermeabile e opaca ottenuta con la cot- 
tura di un impasto di fondenti e argille speciali ad 
altissima temperatura. Il suo impiego, assai am- 
pio fin dalle antiche civiltà orientali, si diffuse ìin 
Furopa nel sec. xv. La più prestigiosa fra le cera- 
miche è la + porcellana, che si ottiene da un im- 
pasto di caolino, feldspato e quarzo cotti a una 
temperatura di 1300-1400 °C. A differenza delle 
altre ceramiche la sua pasta è bianca, compatta, 
traslucida, impermeabile e si presta sia a decora- 
zioni pittoriche sia plastiche. In Europa una vera 
porcellana a pasta dura simile a quella cinese fu 
prodotta perla prima volta solo all’inizio del sec. 
xvIIl, anche se 1 primi tentativi sono dovuti alla 
manifattura medicea di Firenze, intorno al 1560. 

Ceranino + Gherardini, Melchiorre. 

Cerano Giovan Battista Crespi detto il (Cerano, 
Novara, 1567/68 - Milano 1632) pittore, scultore e 
architetto italiano. Il C. è la personalità di mag- 
giore spicco nella pittura lombarda al tempo del- 
l’episcopato di Federico Borromeo (1595-1631). 
La sua educazione — compiutasi sulla tradizione 
lombarda (da G. Ferrari al Moncalvo) e arricchita 
dall'esperienza della pittura bolognese (L. Car- 
racci) e romana (da Raffaello al Barocci), oltre 
che dalla conoscenza dei manieristi nordici — e la 
sua profonda adesione ai fermenti spirituali del 
suo tempo, ne fanno un grande pittore di storia, 
consapevole e commosso interprete del clima del- 
la controriforma lombarda e del programma reli- 
gioso e culturale di Federico. In questo quadro si 
collocano sia la sua collaborazione ai grandiosi 
apparati allestiti a Milano e a Roma per la beatifi- 
cazione (1602) e la canonizzazione (1610) di san 
Carlo (di cui restano, nel Duomo di Milano, il Pa- 
liotto di san Carlo e i migliori dipinti delle due se- 
rie di grandi tempere con i Farti della vita del bea- 
to Carlo e con i Miracoli di san Carlo), sia l’incari- 
co di dirigere la scuola di pittura dell'Accademia 
Ambrosiana (1621). Dopo le opere degli inizi del 
secolo (tra cui Battesimo di Cristo. 1601. Fran- 
coforte, Stàdelsches Kunstinst.: San Gaetano da 
Thiene, 1606 ca, Milano, Sant'Antonio Abate; 
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Deposizione, 1610, Novara, Mus. Civ.; la proget- 
tazione della facciata di San Paolo Converso a 
Milano, 1611-13 ca), la sua pittura approda alla 
più concitata drammaticità della Messa di san 
Gregorio (1617 ca, Varese, San Vittore) o del Bat- 
tesimo di sant'Agostino (1618, Milano, San Mar- 
co) e si conclude con la severa, tragica Croce fis- 
stone (1628, per San Protaso a Milano, ora a Ve- 
negono, Seminario Arcivescovile) e con l’impeto 
travolgente dell’incompiuta Vittoria sugli Albigesi 
(1632, Cremona, Mus. Civ.). 

cera perduta + fusione. 

Cercle et Carré gruppo fondato a Parigi nel 1929 
dal pittore J. Torrés-Garcia e dal critico d’arte Mi- 
chel Seuphor (Fernand Berckelaers, 1901-99) in 
difesa dell’astrattismo in una fase di rinascita del- 
la pittura figurativa. Dalle sue file nel 1930 si di- 
staccò Th. Van Doesburg che con J. Hélion costi- 
tuì il gruppo + Art Concret. C. et C. si sciolse nel 
1931, ma la sua eredità venne raccolta da + Ab- 
straction-Création. A testimonianza dell'attività 
del gruppo rimangono tre numeri della rivista 
omonima e l'esposizione del 1930 alla Gall. 23, 
dedicata all’astrazione geometrica e costruttivista. 
Ceresa Carlo (San Giovanni Bianco, Bergamo, 
1609 - Bergamo 1679) pittore italiano. Dipinse 
numerose pale d’altare per chiese di Bergamo e 
della provincia aderendo agli esempi di D. Crespi, 
del quale fu allievo e collaboratore (tele della 
Cappella del Rosario del Santuario di Sombreno, 
Bergamo). Più nota è la sua produzione ritrattisti- 
ca, di un severo realismo di ascendenza non solo 
lombarda, ma anche spagnola (Rwratto di giovi- 
netto, Milano, Castello Sforzesco). 

Ceresola Andrea + Vannone. 

Ceretti Mino (Milano 1930) pittore italiano. Al- 
lievo di A. Carpi a Brera, dalla metà degli anni 
Cinquanta è stato uno degli esponenti del reali- 
smo esistenziale milanese, che nella sua pittura si 
sviluppa ben presto in una ricerca compositivo- 
formale incentrata su un procedimento di fram- 
mentazione, disgregazione e reinvenzione del- 
l'immagine, con intenzioni comunque narrative. 
Cerezo Mateo (Burgos 1626 ca - Madrid 1666) 
pittore spagnolo. Allievo e collaboratore di J. 
Carreno de Miranda, dipinse soprattutto tele di 
soggetto religioso, con figure eleganti e toni dol- 
cemente pietistici. Fu uno degli artisti più origina- 
li della corrente più sobria e moderata del baroc- 
co madrileno. 

Cernigoj Augusto (Trieste 1898 - Sezana 1985) 
pittore sloveno. Formatosi all’ Accademia di Mo- 
naco, negli anni Venti si affermò come figura di 
spicco dell’avanguardia triestina: eseguì collages e 
incisioni su linoleum d’impronta dadaista e astrat- 
tista legati all'esperienza del Bauhaus (Kino-Ro- 
man, 1926, Lubiana, Mus. Naz. Sloveno del Tea- 
tro), elaborò il manifesto del Gruppo costruttivi- 
sta di Trieste (1927), partecipò a una mostra di 
«Giovane arte slovena» a Berlino (1928). Tornato 
a forme artistiche meno sperimentali, lavorò pure 
nel campo nella grande decorazione parietale 
(anche legata all'arredamento di navi). 

Ceroli Mario (Castel Frentano, Chieti, 1938) scul- 
tore italiano. Dopo lavori riconducibili all'ambito 
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della pop art, si è volto a una tipologia che sareb- 
be diventata tipica della sua opera: sagome di fi- 
gure umane ritagliate nel legno grezzo, ripetute 
in modo ossessivo (Cina, 1966) o inserite in am- 
bienti in cui lo spazio diviene il tema centrale 
(Cassa Sistina, 1966). In seguito ha lavorato su 
soggetti legati al mito antico (Zeus, 1982); svolge 
inoltre un'intensa attività di scenografo. 
Cerquozzi Michelangelo, detto M. delle Batta- 
glie (Roma 1602-60) pittore italiano. L’appellati- 
vo con cui ebbe fama presso i contemporanei gli 
venne dalla pratica di pittore di battaglie, alla 
quale fu iniziato nella bottega romana del fiam- 
mingo Jacob de Haase. Oggi è piuttosto noto co- 
me vivace e personale autore di «bambocciate» 
(L’abbeveratoio, Roma, Gall. Naz. d'Arte Antica 
di Palazzo Corsini), e di nature morte con figure 
(Raccolta delle melograne, Rotterdam, Mus. Boy- 
mans-Van Beuningen). 

certosa monastero dei monaci certosini (dal no- 
me di La Chartreuse, località presso Grenoble 
dove sorse la prima casa dell'ordine); architetto- 
nicamente è caratterizzato dalla presenza di due 
chiostri contigui alla chiesa: attorno a quello mi- 
nore sono disposti i locali destinati alla vita comu- 
ne (refettorio, capitolo, chiesa ecc.); attorno al 
maggiore gli alloggi dei monaci. Le c. più note so- 
no quelle di Pavia, di San Martino a Napoli, di 
Champmol (Digione) e di Miraflores (Burgos). 
Ceruti Giacomo, detto il Pitocchetto (Milano 
1698-1767) pittore italiano. Dopo una documen- 
tata attività chiesastica in Valcamonica (1723), il 
suo nome appare nel 1724 sul retro del Ritratto 
del conte Giovanni Maria Fenaroli (Corneto, 
Coll. Fenaroli); nel 1729 ricevette la commissione 
per quindici ritratti storici di patrizi veneti, desti- 
nati al broletto di Brescia (due di essi a Firenze, 
Villa Acton). Del 1734 è il contratto per le tele 
della parrocchia di Gandino (Natività e Morte 
della Vergine), mentre nel 1736 l’artista era attivo 
a Venezia (affreschi in Palazzo Grassi). Nel 1737 
firmò e datò il Mendicante (Abano Terme, Coll. 
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«Due ragazzi che giocano a carte»: olio su tela, 
cm 135x151. Padernello (Brescia), coll. priv. 
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Bassi-Rathgeb) e l’anno seguente dipinse a Pa- 
dova (ove dimorò fino al 1740 ca) il Battesimo di 
santa Giustina (Basilica del Santo). E infine do- 
cumentato a Piacenza (Ritratto di un condottiero, 
1743, Cremona, coll. priv.), a Brescia e a Milano, 
dove probabilmente risiedette a lungo (Ritratto 
di Attilio Lampugnani Visconti, 1757, Ospedale 
Maggiore). Modesto pittore di quadri sacri, C. è 
noto, oltre che per alcune nature morte (Tavola 
con gamberi, Zucca e frutta, Milano, Brera), per 
una fitta schiera di ritratti (nella maggior parte di 
aristocratici bresciani) e di dipinti di genere, in 
cui ha effigiato un vasto campionario del proleta- 
riato locale (La famiglia povera, Novate, Coll. 
Testori; La lavandaia, Brescia, Pin. Tosio-Marti- 
nengo; Contadino, Milano, Coll. Bonzi). La sua 
formazione artistica, innestata sulla cultura figu- 
rativa cinquecentesca (G.B. Moroni, G.B. Cava- 
gna), subì forti sollecitazioni a contatto con la te- 
matica popolare della pittura di genere tedesca 
(B. Keil, G.F. Cipper), di cui si scorge la traccia 
nel grafismo incisivo e nella forte caratterizzazio- 
ne dei tipi umani delle opere giovanili (Mendi- 
cante, Soldati, Milano, Coll. Sciltian). Risentì 
inoltre di influenze spagnole (Velazquez, Muril- 
lo) e venete (S. Ricci, G.B. Piazzetta). All’origine 
dei suoi singolari soggetti popolari (cui peraltro 
C. aderisce con schietta partecipazione umana) 
sono probabilmente le curiosità naturalistiche 
(rivelate dal gusto per la pittura fiamminga) e gli 
interessi «sociologici» dei committenti bresciani; 
ciò pare confermato dalla destinazione dei dipin- 
ti (concepiti per decorare le sale dei palazzi patri- 
zi: ciclo di Palazzo Salvadego, Padernello) e dal 
fatto che lo stesso C. diede, in alcunicasi, diverse 
varianti dello stesso soggetto. 

Cesar C. Baldaccini detto (Marsiglia 1921 - Pari- 
gi 1998) scultore francese. Dopo le prime sculture 
in ferro e gesso, in lamine di piombo sbalzate, in 
filo di ferro intrecciato, ha cominciato a utilizzare 
materiali e relitti di officina meccanica, con i qua- 
li ha dato vita a inquietanti figurazioni (La tarta- 
ruga, 1958, Parigi, Mus. Nat. d’Art Mod.). Portan- 
do alle estreme conseguenze il processo di assem- 
blaggio dei materiali, è poi giunto alle «compres- 
sioni», risultanti dalla pressatura meccanica in for- 
me squadrate di carrozzerie di automobili. Suc- 
cessivamente ha realizzato delle «espansioni», 
cioè colate di resina plastica liquida di poliuretano 
che si solidifica al contatto con l'atmosfera. 
Cesare da Sesto (Sesto Calende?, Varese, 1477 
- Milano 1523) pittore italiano. Formatosi a Mila- 
no in ambito leonardesco, fu, a detta del Vasari, 
collaboratore di B. Peruzzi a Roma nella decora- 
zione della biblioteca di Giulio i in Vaticano 
(1508-10). Viaggiò in seguito nell’Italia meridio- 
nale (Messina, Napoli, 1514-20 ca), influenzando 
con le sue opere (Adorazione dei Magi, Napoli, 
Mus. di Capodimonte, pala per la badia di Cava 
dei Tirreni) la locale scuola di pittura (Andrea da 
Salerno) in senso classicistico. Una forte compo- 
nente leonardesca riaffiora nelle opere dipinte 
dopo il rientro in Lombardia (Salomé, Vienna, 
Kunsthistorisches Mus.; Cristo portacroce, Greno- 
ble, Mus. de Peinture et de Sculpture; Battesimo 


di Cristo, Milano, Coll. Gallarati-Scotti: l’esecu- 
zione del paesaggio sarebbe dovuta a C. Bernaz- 
zano), pur temperata da un’originale assimilazio- 
ne dei modi di Raffaello (Polittico di san Rocco, 
1523, Milano, Castello Sforzesco). 
Cesari Giuseppe + Cavalier d’Arpino. 
Cesariano Cesare (Milano 1475 ca - 1543) archi- 
tetto, pittore e trattatista italiano. Dopo precoci 
esperienze pittoriche a Reggio e un soggiorno a 
Roma (1507), dove entrò in contatto con il Peru- 
gino, L. Signorelli e il Pinturicchio e studiò i mo- 
numenti classici, nel 1508 lavorò a Parma alla de- 
corazione della volta della sacrestia di San Gio- 
vanni Evangelista con elaborati motivi grotteschi; 
svolse poi sempre la sua attività a Milano, crean- 
do opere che risentono degli esempi bramante- 
schi: in particolar modo il portico di Santa Maria 
presso San Celso (1513), esemplare nella solida 
scansione a robusti pilastri con semicolonne co- 
rinzie addossate. Della chiesa C. diede anche i di- 
segni per la facciata. Si ricordano inoltre suoi in- 
terventi alla tenaglia difensiva del Castello 
(1527), che gli valsero l’anno dopo la nomina ad 
architetto di Carlo v, e al cantiere del Duomo 
(1535-37). Ma soprattutto importante è l’edizio- 
ne da lui curata dell’opera di Vitruvio: De archi- 
tectura libri dieci traducti de latino in vulgare (Co- 
mo, 1521), prima traduzione a stampa, con ampio 
commento, che affianca alla ricerca filologica ed 
erudita un raffronto con la contemporanea archi- 
tettura milanese e romana di ambito braman- 
tesco. Interessanti le illustrazioni, che innestano 
sul classicismo di fondo un gusto decorativo di 
ascendenza lombarda, con ricordi ancora goti- 
cheggianti. 
Cesati Alessandro, detto il Grechetto (Cipro 
1500 ca - dopo il 1564) medaglista italiano. Attivo 
a Roma per il cardinale Alessandro Farnese e poi 
come incisore della Zecca, fu più tardi incisore del 
duca di Savoia. Lasciò un buon numero di meda- 
glie (Paolo m, Alessandro Farnese) e dicammei di 
freddo gusto classicistico, molto ammirati dai con- 
temporanei per la tecnica raffinata. 
cesello piccolo scalpello d'acciaio a punta arro- 
tondata usato per incidere metalli e pietre dure; 
per estensione, l’opera che ne risulta. 
Cesi Bartolomeo (Bologna 1556-1629) pittore 
italiano. Contemporaneo dei Carracci, si onientò 
piuttosto verso quella pittura devozionale di im- 
pronta controriformistica che andava caratteriz- 
zando l’arte toscana della fine del Cinquecento. 
Di tali intenti sono esempio a Bologna il San Be- 
nedetto, in San Paolo, l'Adorazione dei Magi 
DI in San Domenico, e il ciclo della Certosa 
concluso verso il 1616). 
Cettomai (attivi nella seconda metà del sec. xvin) 
famiglia di arazzieri italiani. Fu attiva a Roma 
presso la manifattura pontificia di San Michele a 
Ripa. Si ricordano FELICE, tessitore di abilità vir- 
tuosistica (Madonna col Bambino, Roma, Mus. di 
Palazzo Venezia), e FILIPPO, autore di arazzetti si- 
mili a ricami per misure e finezza (Arazziere al la- 
voro, Londra, Victoria and Albert Mus.). 
Ceylon, arte di produzione artistica la cui storia 
documentata si svolge dal sec. ii a.C. fino ai gior- 
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ni nostri e si divide tradizionalmente in tre fasi, 
che prendono nome dalle successive capitali del- 
l'isola: di Anuradhapura (sec. nm a.C. - sec. VII 
d.C.) di Polonnaruwa (fine sec. vii - fine sec. xHt), 
di Kandy (fine sec. xvi - fine sec. xvi). La. di C. — 
grande centro di ricezione e diffusione del 
buddhismo, Îì praticato fedelmente nella forma 
più antica del hinayana (il «Piccolo Veicolo») — è 
di ispirazione e forme quasi esclusivamente 
buddhiste. Manifestazioni architettoniche carat- 
teristiche sono perciò i grandi stupa (localmente 
chiamati dagoba), dai più antichi, come il 
Ruanweli e il Jetavana, con cupole emisferiche, a 
quelli, assai numerosi, del periodo di Polonna- 
ruwa, con cupole prevalentemente a campana; i 
monasteri, come il Lohapasida («Palazzo di 
bronzo»), a nove piani, di cui restano solo i mille- 
seicento pilastri monolitici che reggevano l’edifi- 
cio; i templi, come il Lankatilaka («Ornamento di 
Lanka», il nome indigeno di Ceylon), a pianta ret- 
tangolare, il Sat Mahall Pàaséida, costituito da ri- 
piani quadrangolari di dimensioni decrescenti, o il 
Watadage, con struttura analoga ma a terrazze 
tonde. Fra gli elementi decorativi, caratteristiche 
le cosiddette «pietre lunate» delle soglie, con mo- 
tivi ornamentali a file di petali di loto e d’animali 
(leoni, uccelli). 

Capitoli provinciali dell’arte indiana appaiono a 
Ceylon la scultura (con la tipica iconografia del 
Buddha, che riprende in particolare i modi della 
scuola indiana di Amaravati) e la pittura, come 
mostrano gli affreschi di Sigiriya (fine sec. v) che 
richiamano, in forme meno raffinate, quelli cele- 
bri delle grotte di Ajanta. 

La. di C., pur improntata a quella indiana, offre 
nel complesso sviluppi e forme originali; essa ha 
costituito uno dei poli di maggiore influenza nel- 
l’irradiazione verso il sud-est asiatico. 

Cézanne Paul (Aix-en-Provence 1839-1906) pit- 
tore francese. Figlio di un banchiere, crebbe in 
una agiata famiglia borghese. Studiò ad Aix e al 
collegio Bourbon, dove fece amicizia con E. Zo- 
la. Dopo studi di diritto, nel 1861 fece il primo 
viaggio a Parigi: al Louvre studiò soprattutto 
Velazquez e Caravaggio, i pittori veneti e gli 
olandesi. Tornato ad Aix, si impiegò nella banca 
paterna fino al novembre del 1862, quando ri- 
partì per Parigi; vide il Salon des Refusés, conob- 
be la pittura di E. Delacroix e G. Courbet, e in- 
contrò C. Pissarro che avrebbe avuto tanta in- 
fluenza sui suoi orientamenti artistici. Da Aix, 
dove era tornato nel 1864, C. cominciò a manda- 
re ai Salons guadri che furono sempre rifiutati. 
Nel 1866, con una lettera a Nieuwekerke, inten- 
dente delle belle arti, manifestò il suo dissenso 
violento contro la cultura artistica ufficiale e le 
sue strutture. In sempre più frequenti soggiorni 
ad Aix e Parigi, frequentò quelli che sarebbero 
stati i pittori impressionisti, Pissarro in particola- 
re. Durante la guerra del 1870 e la Comune, si 
trasferì ad Aix e all'Estaque, villaggio all’estre- 
mità del golfo di Marsiglia. Nel 1872 si stabilì a 
Pontoise, in sempre più stretta amicizia con Pis- 
sarro, e di qui a Auvers-sur-Oise dove risiedeva il 
dottor Gachet, amico dei pittori nuovi. Partecipò 


nel 1874, per le pressioni di Pissarro, alla prima 
mostra degli impressionisti tenuta nei locali dello 
studio del fotografo Nadar. Assente alla seconda, 
fu presente, senza successo, alla terza del 1877. Si 
ritirò all'Estague nel 1878, continuando a man- 
dare quadri, rifiutati, ai salons. Nel 1886, in se- 
guito alla pubblicazione del libro di Zola, L'ope- 
ra, dove nella figura del pittore fallito, del «genio 
abortito» Claude Lautier, era adombrata la figu- 
ra di C., egli ruppe i rapporti con lo scrittore. 
Molto ammirato dai colleghi pittori (inchiesta del 
1891 di «L'Echo de Paris»), riscosse solo qualche 
consenso alla mostra allestita da A. Vollard, nel 
1895, per interessamento cli Pissarro, A. Renoir e 
C. Monet. Ma a cominciare dal Salon des Indé- 
pendents del 1899 l'interesse per C. andò crescen- 
do: nel 1904 il Salon d'Automne gli riservò una 
sala, e nel 1907 vi fu una grande retrospettiva po- 
stuma. La concretezza costruttiva di Courbet, il 
romanticismo e il lirismo coloristico di Delacroix 
ebbero grande importanza nella formazione di 
C., e altrettanto peso ebbe H. Daumier, che ai 
suoi occhi sintetizzava le qualità pittoriche dei 
due grandi. Questi influssi sono evidenti nei suoi 
primi dipinti, nell’irruenza con cui è trattata la 
materia pittorica, nei toni cupi, nci grevi impasti 
di colore. Tra il 1865 e il 1869 C. dipinse una serie 
di ritratti noti come «ritratti dell’oncle Domini- 
que», nei quali risolse il problema del volume con 
lo spessore della materia stesa con la spatola. Ne 
La pendola nera (1869-70, Parigi, Coll. Wilden- 
stein) si fa evidente un prevalente interesse com- 
positivo. Sotto lo stimolo delle ricerche cromati- 
che e costruttive di Pissarro, C. cominciò a raffi- 
gurare la realtà in modo più ottico e sintetico, 
senza patetismo: La casa dell'impiccato (1873, 
Parigi, Mus. d'Orsay), è uno dei primi capolavori 
del nuovo corso. Ma già in questa, come in altre 
opere coeve (La casa del dottor Gachet a Auvers, 
1873, Parigi, Mus. d'Orsay; i Ritratti di Choquet, 
Londra, Rothschild Coll. e Columbus, Ohio, 
Gall. of Fine Arts), caratterizzate da una straor- 
dinaria schiaritura di colori e da un severo equili- 
brio compositivo, è evidente tutta la distanza che 
C. sta prendendo dall'impressionismo: i passaggi 
di colore gli servono per esaltare la forma in ciò 
che ha di volumetrico, rifiutando il disfacimento 
della forma nella vibrazione superficiale della lu- 
ce. C. affermava di voler «solidificare» l’impres- 
sionismo, alla ricerca di una sintesi formale di 
massima essenzialità. II controllo formale-co- 
struttivo dell'immagine di natura diventò sempre 
più rigoroso nel periodo di Aix, che va dal 1883 al 
1887: C. persegue in questi anni tenacemente la 
realizzazione di un ordine mentale che si esprima 
in forme pittoriche salde, modellate plasticamen- 
te dal colore. Non è certo un caso che l’artista 
continui, con inesauribile vena, a riprendere gli 
stessi temi; visioni dell’Estague (Chicago, Art 
Inst.; Parigi, Mus. d'Orsay), il Castello nero (Wa- 
shington, Nat. Gall.), e soprattutto la Montagna 
Sainte-Victoire (Cardiff, Mus.; Filadelfia, Mus. of 
Art; Basilea, Kunstmus.; Zurigo, Kunsthaus e 
Coll. Buhrle). Il carattere durevole, «eterno», 
delle cose della natura e della vita di ogni giorno 
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1 «La pendola nera» (1869-70): olio su tela, cm 54X73. 
Parigi, Collezione Wildenstein. 


2 «La montagna Sainte-Victoire» (1904-()6): olio su tela, 
cem65Xx81. Zurigo, Kunsthaus. 


3 «Madame Cézanne nella serra» (1890 ca): olio su tela, 
cm 92x73. New York, Clark Collection. 
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venne espresso da C. anche in molte grandiose 
nature morte (Parigi, New York, Basilea, Zurigo, 
Winterthur ecc.), in ritratti della moglie e in mo- 
tivi di vita quotidiana (Madame Cézanne nella 
serra, 1890) ca, New York, Clark Coll.; Giocatori 
di carte, 1890-95, Parigi, Mus. d'Orsay). Nell’ulti- 
mo periodo della sua intensa vita di pittore ese- 
guì molte composizioni di Bagnanti: è un motivo 
già affrontato nel 1885-87 (Basilea, Kunstmus.), 
che ora C. sviluppa in dimensioni monumentali 
(Le grandi bagnanti*.: Merion, Barnes Founda- 
tion; Filadelfia, Mus. of Art; Londra, Nat. Gall.), 
con sempre maggior astrazione dal dato naturali- 
stico, in una sintesi di forma-colore che attinge a 
una nuova classicità («rifare Poussin sulla natu- 
ra», diceva C.). 

Alla morte di C., Picasso aveva già cominciato a 
dipingere Les demoiselles d'Avignon e nel 1907 
G. Braque andrà all'Estaque per dipingere alcuni 
paesaggi che preparano il cubismo. La ricerca cu- 
bista dovette molto a C., la cui influenza, però, è 
andata ben oltre quel movimento; in realtà, egli è 
stato il primo ad asserire per la pittura una nuova 
funzione, quella di costruire una realtà propria, 
retta da proprie leggi di forma, indipendentemen- 
te dal dato naturale o emotivo: principio che è al- 


la base di tutti gli sviluppi della pittura moderna. 
Chadwick Lynn (Londra 1914) scultore inglese. 
Abbandonati gli studi di architettura, si dedicò 
nel 1945 alla scultura. Le sue prime opere posso- 
no apparire come un tributo ai «mobiles» di Cal- 
der (Occhio interno, 1952, Londra, Tate Gall.; 
Donna di Saint Louis, 1952, Torino, Gall. Civ. 
d'Arte Mod.); ma il Gran premio per la scultura 
alla Biennale veneziana del 1956 lo consacrò co- 
me protagonista autonomo e originale della scul- 
tura inglese contemporanea. La struttura metalli- 
ca delle sue sculture, molto articolata, accentua il 
valore plastico-espressivo delle figure (Twister 7, 
1962, Londra, Tate Gall.). Nel complesso, l’opera 
di C. dà vita a un singolare bestiario costituito da 
insetti e animali mostruosi, irti di aculei e di gob- 
be, ma anche animali superiori e figure uma- 
ne, rappresentati con effetti di potente semplifi- 
cazione. 

Chagall Marc (Vitebsk 1887 - Saint-Paul-de-Ven- 
ce 1985) pittore russo. Nato da una modesta fa- 
miglia ebraica, studiò a San Pietroburgo con L. 
Bakst che gli fece conoscere la pittura di P. CÉ- 
zanne, P. Gauguin e V. Van Gogh (La mia fidan- 
zata in guanti neri, 1909, Basilea, Kunstmus.): nel 
1910, recatosi a Parigi, si legò con gli intellettuali 
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Marc Chagall 
«La caduta dell'angelo» (part., 1947): olio su tela, cm 148 X166. Basilea, Kunstrnuseum. 


d'avanguardia (Omaggio ad Apollinaire, 1911-12, 
Eindhoven, Stedelijk Van Abbe Mus.) e incontrò 
Lenin e LunaCarskij, futuro ministro della cultura 
sovietica. Vicino al cubismo, già reso tuttavia in 
una personale chiave fantastica, è |’ Autoritratto 
dalle sette dita del 1912-13 (Amsterdam, Stedelijk 
Mus.). Nel 1914, anno in cui ritornò in Russia do- 
ve espose nelle mostre d'avanguardia, i suoi temi 
riecheggiano una mitica vita di villaggio e il ritua- 
le ebraico (Sopra la città, 1914-18, Mosca, Gall. 
Tretjakov: Giorno di festa, 1914, Diisseldorf, 
Kunstsammlung Nordrhein-Westfalen). Nel 1917 
aderì alla rivoluzione con entusiasmo messianico 
(Le porte del cimitero, 1917, Basilea, Coll. I. 
Meyer Chagall) e fu nominato (1918) commissa- 
rio di belle arti a Vitebsk, dove fondò un’accade- 
mia invitandovi costruttivisti e suprematisti: que- 
sti ultimi finirono però per prevaricarlo costrin- 
gendolo a dare le dimissioni e a trasferirsi a Mo- 
sca. Nella capitale, fra il 1919 e il 1921, eseguì pit- 
ture murali e il sipario del Teatro d'Arte ebraico. 
Nello stesso anno cominciò a scrivere la sua auto- 
biografia (La mia vita). Tornato a Parigi (1922) 
dipinse nature morte con fiori e figure (/da alla fi- 
nestra, 1924, Amsterdam, Stedelijk Mus.), ese- 
guendo pure una serie di mirabili incisioni per le 
Anime morte di Gogol” (terminate nel 1927), per 
le Favole di La Fontaine e per la Bibbia (1930- 
31). Nel 1933 alcune sue opere furono bruciate a 
Mannheim su ordine di Goebbels; in questi anni 
prevale nella sua pittura il tema simbolico della 
crocifissione (Croci fissione bianca, 1938, Chicago, 
Art Inst.). Nel 1945 curò l’allestimento dell’Uccet- 
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lo di fuoco di Stravinskij e due anni dopo terminò 
La caduta dell'angelo (1923, 1933, 1947, Basilea, 
Kunstmus.), vero repertorio dei suoi temi predi- 
letti. Nellaseconda metà degli anni Quaranta, tor- 
nato dagli Stati Uniti, si stabilì in Provenza: lì sco- 
prì la ceramica e la scultura (Coppia con capra, 
1952, bassorilievo in marmo, proprietà dell’arti- 
sta), iniziando successivamente grandi opere mo- 
numentali integrate con lo spazio architettonico: 
le vetrate per la Cattedrale di Metz 1068) e la 
decorazione dell'Opera di New York (1965). La 
poetica di C. è caratterizzata, nel lungo e intero 
arco della sua produzione, da alcune costanti psi- 
cologiche e figurative: la famiglia, il paese d’origi- 
ne, la vita dei contadini nella terra russa, i sogni 
della giovinezza, il rito e la tradizione ebraica. 
Questi temi sono sempre stati da lui rivissuti at- 
traverso una lirica trasfigurazione del ricordo e 
della memoria, che conferisce al suo racconto un 
carattere di favola. Si ritrova nei soggetti così so- 
vente ripresi e rielaborati da C. un approfondi- 
mento del proprio mondo intimistico e sentimen- 
tale, che non ha mai perduto la precisa unità di sti- 
le anche nei periodi di più intenso rapporto con 
altre ricerche. 

Chalgrin Jean-Frangois (Parigi 1739-1811) archi- 
tetto francese. Allievo di E.L. Boullée e di G.N. 
Servandoni, Prix de Rome nel 1758, realizzò a Pa- 
rigi importanti opere di gusto neoclassico e di asso- 
luta compostezza, tra cui la chiesa di Saint-Philip- 
pe-du-Roule (1769-84), il campanile e la cappella 
battesimale di Saint-Sulpice (1775-78) e il progetto 
originale dell'Arco di Trionfo all’Etoile (1806). 
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Chamberlain John (Rochester, Indiana, 1927) 
scultore statunitense. Dopo gli studi al Black 
Mountain Collage (1955-56), si trasferì a New 
York dove cominciò a lavorare sotto l'influenza 
di D. Smith. Affermatasi dai primi anni Sessanta 
(partecipazione alla Biennale veneziana del 
1964), la sua scultura si è configurata come vigo- 
rosa e «barocca» elaborazione del neodadaismo 
statunitense, basata sull’assemblaggio, in strutture 
astratte molto articolate, di lamiere e rottami di 
carrozzerie di automobili, piegate e compresse, di 
cui sono sfruttate e rimarcate, anche attraverso ri- 
vermiciature industriali, intrinseche qualità forma- 
li, tattili e cromatiche (Tomahawk Nolan, 1965, 
New York, Mus. of Mod. Art). 

Chambers William (Gòteborg 1723 - Londra 
1796) architetto e trattatista inglese. Contempora- 
neo e rivale di R. Adam, soggiornò a lungo in 
Francia e in Italia, nonché in Oriente, stabilendo- 
si infine a Londra dove promosse la fondazione 
della Royal Academy of Arts (1768). Autore di 
opere improntate a un classicismo severo di deri- 
vazione francese e palladiana (Somerset House a 
Londra, 1776-86), lo stesso da lui teorizzato nel 
Trattato sull’architettura civile (Londra, 1759), 
contribuì autorevolmente alla moda dell’esotismo 
nella decorazione architettonica e nei giardini 
(pagoda cinese nei Kew Gardens presso Londra, 
1757-63), soprattutto grazie al successo europeo 
dei suoi Progetti di costruzioni cinesi (Londra, 
1757). 

Champaigne Philippe de (Bruxelles 1602 - Parigi 
1674) pittore francese di origine brabantina. Fu 
attivo a Parigi, dove si trasferì nel 1621 dopo espe- 
rienze iniziali nell’ambito della cultura fiammin- 
ga. In Francia la sua pittura sì orientò verso una 
contenutezza compositiva e cromatica che atte- 
nuava gli echi della lezione barocca, e doveva fa- 
vorire l'inserimento dell’artista nell'ambiente 
classicista della corte. Al servizio della famiglia 
reale dal 1628, eseguì per Luigi xm alcuni dipinti 
di soggetto storico, ìi cartoni per gli arazzi della 
cattedrale, raffiguranti la Vita della Vergine (oggi 
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«Ex voto» (1662): olio su tela, 
am 165x229. Parigi, Louvre. 


al Louvre), nonché il Ritratto di Luigi xt incoro- 
nato dalla gloria (Louvre). Favorito anche dall’a- 
micizia di Richelieu (si ricorda il Ritratto del car- 
dinale al Louvre), divenne una delle personalità 
artistiche di maggior rilievo a Parigi, e fu tra i fon- 
datori dell'Académie: il cardinale stesso gli procu- 
rava prestigiose commissioni, come la decorazio- 
ne ad affresco della chiesa della Sorbona (1641- 
44). Il suo linguaggio artistico s’indirizzava frat- 
tanto verso una maggiore essenzialità e assimilava 
un naturalismo di vena nordica: elementi che ca- 
ratterizzano soprattutto i ritratti, condotti con 
analisi sobria entro una gamma cromatica fatta di 
bianchi, nocciola, grigi, sui quali si levano note di 
colori vivaci. Tale rigore si accentuò e sì andò pre- 
cisando parallelamente ai contatti con i gianseni- 
sti di Port-Royal, iniziati nel 1643. Le opere matu- 
re, qualitativamente le più alte (dipinti sacri e ri- 
tratti; si ricorda l’ Ex voto del 1662 al Louvre), ri- 
flettono puntualmente questa importante espe- 
rienza spirituale. Le immagini, immerse in un’at- 
mosfera bloccata, immobile, che bandisce ogni 
dato emotivo, trovano la loro autenticità nell’ispi- 
razione a una fede rigorosa e lucidamente razio- 
nale. 

Champfleury pseudonimo di Jules Frangois Félix 
Husson (Laon 1821 - Sèvres 1889) romanziere e 
critico d’arte francese. Fu tra i primi a impegnarsi 
nella battaglia per il realismo, in campo letterario 
e figurativo (Courbet), esprimendo i principi del 
movimento nel saggio // realismo (1857). Ma già 
al Salon del 1846 aveva polemicamente sostenuto 
i paesaggisti ed E. Delacroix, individuando quindi 
precocemente, attorno al 1848, la grandezza del- 
l'arte di H. Daumier, a cui diede ampio risalto 
nella sua Storia della caricatura, pubblicata in sei 
volumi (1865-88). 

champlevé + smalto. 

Champollion Jean-Frangois (Figeac 1790 - Parigi 
1832) egittologo francese. Studiò le lingue e i si- 
stemi di scrittura di numerose società del mondo 
antico. Confrontando, nella celebre stele di Ro- 
setta scoperta durante la spedizione di Napoleone 
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in Egitto (1799), il testo geroglifico e quello de- 
motico con il testo greco, decifrò i geroglifici egi- 
ziani. Si può perciò considerare il fondatore del- 
l'egittologia: una cattedra di questa disciplina fu 
creata per lui, per la prima volta, nel Collège de 
France di Parigi (1831). Fra le sue opere: Somma- 
rio del sistema geroglifico degli antichi egiziani 
(1824); e, pubblicati postumi dal fratello, Monu- 
menti dell’Egitto e della Nubia (1835-45), con il re- 
soconto della spedizione franco-toscana in Egitto 
compiuta insieme a Ippolito Rosellini, e Gram- 
matica egiziana (1836-41). 

Chantelou Paul Fréart de (Parigi 1609-94) scritto- 
re d’arte francese. Uomo di fine cultura, collezioni- 
sta e conoscitore d’arte, soggiornò a Roma dove 
strinse amicizia con N. Poussin. Incaricato di far da 
guida a G.L. Bernini quando questi fu chiamato a 
Parigi per l'ampliamento del Louvre (1665), scrisse 
il famoso Diario di viaggio del cavalier Bernini in 
Francia (postumo, 1877-84), vivacissima testimo- 
nianza e prezioso documento sull'uomo e l'artista. 
Chantilly fabbrica francese di porcellana tenera. 
Fu fondata e protetta nel 1725 da Luigi Enrico di 
Borbone, principe di Condé, appassionato colle- 
zionista di porcellane giapponesi di Anta. La por- 
cellana prodotta dalla manifattura di Ch., diretta 
da Ciquaire Cirou fino alla sua morte nel 1751, 
con una vernice lattiginosa e opaca, è tra le più 
pregiate mai ottenute. Tra il 1725 e il 1740 la de- 
corazione fu prevalentemente a piccoli rami e fio- 
ri stilizzati, tipici della porcellana «Kakiemon», 
raffinata fusione del rocaille e delle influenze 
orientali. Dopo il 1750, anche per la concorrenza 
delle fabbriche reali, la manifattura diminuì la sua 
produzione, creando importanti gruppi di vasella- 
me molto simili a quelli di Vincennes o ripren- 
dendo le decorazioni di Meissen con i «deutsche 
Blumen» (fiori tedeschi). Fra i servizi più famosi, 
quelli realizzati per Luigi Filippo e per il principe 
di Condé. La fabbrica fu chiusa nel 1800. 
Chantrey sir Francis Legatt (Norton, Sheffield, 
1781 - Londra 1841) scultore e pittore inglese. Ini- 
zialmente ritrattista, fu autodidatta in scultura; ri- 
cevette la sua prima commissione nel 1805 per il 
monumento funebre del reverendo James 
Wilkinson (Sheffield, Cattedrale). Rinnovò l’arte 
tombale inglese apportando naturalezza e inten- 
sità nelle fisionomie e una solenne semplicità di 
forme, lontana dagli ideali neoclassici. Eseguì an- 
che numerosi monumenti pubblici per Londra (di 
F. Homer nell'abbazia di Westminster; di Gior- 
gio Iv in Trafalgar Square ecc.) ed espressivi busti 
ritratto (John Raphael Smith, 1825, Londra, Vic- 
toria and Albert Mus.). 

Chao Méng-fu (Wu-hsing, Chekiang, 1254 - ??, 
1322) pittore cinese del periodo Yiian. Nobile per 
nascita e di cultura assai raffinata, entrò a corte 
dapprima, pare, come calligrafo, poi come pittore, 
raggiungendo altissimi onori. I dipinti nei quali 
raffigurò cavalli raggiunsero tale notorietà da pro- 
vocare una lunga serie di falsi, anche assai tardi. 
La sua opera ci offre forse l’immagine storica- 
mente più espressiva della cavalleria mongola, di 
cui egli raffigurò in particolare l'aspetto epico-ca- 
valleresco; ne è esempio magistrale il rotolo della 
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River Gall. di Irvington on Hudson, New York. 
Altre sue opere notissime: Colori autunnali sui 
monti Ch’iao e Hua, inchiostro su carta con vela- 
tura di colore, datato 1295 (Pechino, Mus. del Pa- 
lazzo Imperiale); Capra e pecora, inchiostro su 
carta (Washington, Freer Gall. of Art). 
Chapman Jake e Dinos + post human; + vYBA. 
Chardin Jean-Baptiste-Siméon (Parigi 1699- 
1779) pittore francese. Figlio di un ebanista, non 
seguì il normale corso degli studi all'Accademia; 
fu per breve tempo allievo del pittore di stona P.-J. 
Cazes, passando quindi presso N. Coypel e J.-B. 
Van Loo. Nel 1728 fu accolto all'Accademia co- 
me «pittore di animali e frutta» presentando gran- 
di nature morte (la Razza e il Buffet, Parigi, Lou- 
vre), improntate a quella resa autentica degli 
aspetti quotidiani della realtà che resterà uno dei 
caratteri essenziali della sua arte. Accettando co- 
scientemente la gerarchia accademica dei «gene- 
ri», C. riuscì a nobilitare le sue spoglie composi- 
zioni di oggetti quotidiani in virtù di una tecnica 
pittorica raffinatissima e di una lucidità di analisi 
veramente cartesiana: così nella Fontana di rame 
(1733 ca, Louvre) gli oggetti, immessi nello spazio 
con assoluto rigore compositivo e definiti con una 
pennellata densa e vibrante di luce, acquistano 
valore di verità universale. Nel 1733, con la splen- 
dida Donna che sigilla una lettera (Berlino, Char- 
lottenburg), degna di Vermeer, C. iniziò una nuo- 
va fase della sua carriera, dedicata, pur senza ab- 
bandonare le nature morte, a scene di interni con 
figure e a ritratti, che gli valsero, dopo il successo 
al Salon del 1737, il favore di Luigi xv e di un’im- 
portante clientela a livello europeo. I personaggi 
più comuni (La dispensiera, 1739, Parigi, Louvre; 
La governante, 1738, Ottawa, Nat. Gall.), gli epi- 
sodi più semplici e banali della vita quotidiana (// 
bucato, 1737, Stoccolma, Nasjonalmus.; // Bene- 
dicite, Parigi, Louvre) sono presentati senza alcun 
compiacimento aneddotico, senza alcun cedimen- 
to al gusto del pittoresco o a un facile sentimenta- 
lismo. In forme del tutto originali rivivono, in 
queste opere di C., i modelli della grande pittura 
olandese del Seicento e di quella francese dei Le 
Nain. Il rapporto diretto con la vita dei ceti bor- 
ghesi si colora, specialmente nei soggetti infantili 
(I! castello di carte, Washington, Nat. Gall.; Bam- 
bino con la trottola, Parigi, Louvre), di particolare 
tenerezza e calore, e rivela in C. un profondo im- 
pegno morale, apparentandolo al clima culturale 
dell'illuminismo (non a caso la sua arte trovò ix 
Diderot un entusiasta sostenitore). Alloggiata é 
Louvre dal 1757, C. continuò (pur nella vastf&k4 


lità più tenui e dalla luminosità prefiteef 
risponde a una maggiore intenap 


te e, a un tempo, l’alloné 
ora attratto verso la puella Sccattivante arte 
di J.-B. Greuze. AbbafXelttie” praticamente la 
pittura a olio, C. si dedicò Alfa soprattutto al pa- 
stello, forse anche a causa del crescente indeboli- 


233 


Chauvin 


Jean-Baptiste-Siméon Chardin 


1 «Donna che sbuccia le rape» (1738 ca): olio su tela, cm 44,5 X34,5. Washington, National Gallery of Art. 2 «Il giovane 
disegnatore» (1737 ca): olio su tela, cm 81 X64. Parigi, Louvre. 


mento della vista. In quest’ultimo periodo, libero 
da preoccupazioni di committenza, eseguì alcune 
tra le sue opere più alte (Autoritratto, 1775, Lou- 
vre), improntate a una vena di interiore, commos- 
sa umanità, che lo confermano tra i maggiori pro- 
tagonisti della pittura francese del Settecento. 
Chares di Lindo (Rodi, fine sec. 1v - inizi sec. N 
a.C.) scultore greco. Allievo di Lisippo, è celebre 
per aver eseguito la grande statua bronzea di He- 
lios, il cosiddetto Colosso di Rodi, che era proba- 
bilmente situata all'ingresso del porto della città. 
Chareun Raoul + Sinòpico, Primo. 

Charonton Enguerrand -» Quarton, Enguerrand. 
Chase William Merritt (Williamsburg, Indiana, 
1849 - New York 1916) pittore statunitense. In- 
fluenzato dagli impressionisti francesi e da J. Whi- 
stler, di cui riprese lo stile decorativo, dipinse pae- 
saggi e nature morte, ma fu noto soprattutto per ì 
ritratti e le scene di interni (Nello studio, 1880-83, 
New York, Brooklyn Mus.). 

Chassériau Théodore (Santa Barbara de Sa- 
mana, Santo Domingo, 1819 - Parigi 1856) pitto- 
re francese. Trasferitosi giovanissimo a Parigi, 
divenne allievo di J.-A.-D. Ingres, ma in seguito 
si volse a un esotismo di stampo romantico, e su 
schizzi e disegni ispiratigli da un viaggio com- 
piuto in Algeria nel 1846 creò opere famose che 
lo avvicinano alla sensualità coloristica di E. De- 
lacroix. Nel 1844 eseguì 15 incisioni dedicate al- 
l’Otello; successivamente, anche nella pittura, si 
cimentò in soggetti shakespeariani (Otello e De- 
sdemona, 1850, Parigi, Louvre). Artista sostan- 
zialmente eclettico, C. fu un delicato ritrattista 
alla maniera di Ingres (Le due sorelle, 1843, Pa- 
rigi, Louvre) e un raffinato decoratore (al 1844- 
48 risalgono gli affreschi allegorici raffiguranti 
Guerra e Pace per la Corte dei Conti di Parigi, 


per lo più perduti e in parte conservati al Louvre). 
Chastel André (Parigi 1912-90) storico dell’arte 
francese. Formatosi alla scuola di H. Focillon, è 
stato docente di Arte e civiltà del ninascimento 
presso il Collège de France a Parigi. Ha dedicato i 
suoi studi soprattutto all’arte italiana del rinasci- 
mento, acutamente analizzata nelle sue compo- 
nenti culturali e filosofiche (Arte e umanesimo a 
Firenze al tempo di Lorenzo il Magnifico, 1959), 
nonché nelle sue vicende storiche e implicazioni 
politiche (/ centri del rinascimento, 1965). Tra i 
suoi numerosi studi sì ricordano inoltre: L'arte ita- 
liana (1956), Botticelli (1958), La Grande Officina 
(1965), La crisi del rinascimento (1968), Favole, 
forme e figure (1978), Il sacco di Roma (1980). E 
stato fondatore e redattore delle riviste «Art de 
France» e «Revue de l'Art». 

Chastillon Claude (Chalons-sur-Marne 1560 - 
Parigi 1616) architetto e incisore francese. Il suo 
nome è legato soprattutto ai progetti per l’ospe- 
dale di Saint-Louis (1607-12) e per la Porte e la 
place de France (1609 ca), entrambi a Parigi. Il di- 
segno di quest’ultima opera, non realizzata a cau- 
sa della morte di Enrico rv, presenta la caratteri- 
stica pianta semicircolare a molteplici radiali, che 
diverrà un tema ricorrente nella successiva urba- 
nistica francese. 

Chaudet Antoine Denis (Parigi 1763-1810) scul- 
tore francese. A Roma dal 1784 al 1788, negli an- 
ni della rivoluzione era a Parigi, dove partecipò 
alla decorazione del Pantheon, coniò medaglie 
celebrative, eseguì rilievi per il palazzo del Louvre 
e scolpì un busto-ritratto di Napoleone primo con- 
sole, divenuto in seguito il ritratto ufficiale del- 
l’imperatore. 

Chauvin Pierre-Athanase (Parigi 1774 - Roma 
1832) pittore francese. Studiò prospettiva a Parigi 


Chelsea 


con P.H. de Valenciennes, pittore di calibrate ve- 
dute ideali, specializzandosi nel paesaggio storico. 
Nel 1502 approdò in Italia facendo capo a Ingres e 
alla sua scuola romana. Nel 1813 venne eletto ac- 
cademico di merito di San Luca. Espose con fre- 
quenza ai Salons parigini i suoì paesaggi italiani e 
godette di una committenza internazionale (tra i 
suoi collezionisti, Metternich e Tayllerand). 
Chelsea manifattura inglese di porcellana. Iniziò 
la sua attività verso il 1745 e, dopo aver cambiato 
cinque proprietari, chiuse i battenti nel 1784. La 
sua importante produzione può essere suddivisa 
in quattro periodi, riconoscibili dai marchi impie- 
gati: il triangolo (1745-49), l’ancora in rilievo 
1750-53), l'ancora rossa (1753-57), l’ancora d’oro 
1758-70). Nei due periodi centrali, senz'altro i più 
pregiati, vennero prodotte statuine e busti-ritratto 
(famosi quelli per la famiglia reale) con la tipica 
applicazione sulla base di foglie e fiori minuziosa- 
mente definiti. Pur risentendo della produzione 
di Meissen e di Sèvres, la manifattura presenta 
una decorazione del tutto riconoscibile: applica- 
zioni di fiori, coralli e conchiglie in rilievo, forme 
vegetali e animali per zuppiere, pitture a mono- 
cromo o con paesaggi. Da ricordare anche i famo- 
si «Chelsea toys», piccoli oggetti da regalo di mi- 
nuta e raffinatissima fattura. 
Cherchi Sandro (Genova 1911 - Torino 1998) scul- 
tore italiano. Dopo gli studi all'Accademia ligustica 
di belle artì, nel 1936 si trasferì a Milano, dove nel 
1938 partecipò alla fondazione di Corrente. Ma- 
turò da allora un linguaggio plastico libero da sche- 
mi compositivi novecentisti (Nudo femminile, 
1939, Roma, Gall. Naz. d’Arte Mod.), poi svilup- 
patosi in soluzioni aperte alle possibilità espressive 
della materia. Docente di scultura a Torino dal 
1949 (al liceo artistico, poi all'Accademia Alberti- 
na), sì è dedicato a una plastica informale in cui rie- 
mergono, a tratti, presenze o elementi figurali. 
Cheret Jules (Parigi 1836 - Nizza 1932) cartelloni- 
sta e litografo francese. Vicino ora ai modi di 
Toulouse-Lautrec (del quale, come cartellonista, 
può considerarsi precursore) ora a quelli degli im- 
pressionisti, eseguì manifesti di squillante croma- 
tismo, con figure di sinuosa, piccante levità. 
Chermayeft Serge, pseudonimo di Sergius Ser- 
gei Ivan Issakoviè (Grozny, Azerbaigian, 1900 - 
Wellfleet, Massachusetts, 1996) architetto e desi- 
gner anglo-statunitense di origine russa. Attivo 
prevalentemente come architetto d'interni e de- 
sign, studiò a lungo la possibilità di realizzare mo- 
bili e abitazioni standardizzati (progetto della casa 
«nucleo» — «Kernel» House - esposto all'Exhibi- 
tion of British Industrial Art di Londra nel 1933). 
Fondamentale fu la sua collaborazione con E. 
Mendelsohn (1933-36) da cui nacque, tra l’altro, il 
padiglione De La Warr a Bexhill-on-Sea (1934- 
35), ritenuta l’opera più significativa del moderni- 
smo inglese. Dal 1940 emigrò negli Stati Uniti. 
Tra le sue realizzazioni, numerose ville e abitazio- 
ni: la propria abitazione a Halland (1938-39), la 
casa a Piedmont (1942), la propria abitazione a 
Truro (1945-72). 
Chessa Gigi (Torino 1898-1935) pittore italiano. 
Si formò all'Accademia Albertina; in seguito re- 
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cepì l’insegnamento di F. Casorati e F. Carena, ri- 
meditando la tradizione moderna francese dagli 
impressionisti ai fauves e creando opere di garba- 
to cromatismo (Ragazza in bianco, 1930, Firenze, 
Gall. d'Arte Mod.). Nel 1929 entrò a far parte del 
Gruppo dei Sei di Torino; partecipò anche alla Il 
mostra del Novecento italiano. Oltre che pittore, 
C. è stato scenografo e autore di ceramiche, vetri, 
mobili. 

Chia Sandro (Firenze 1946) pittore italiano. Do- 
po esperienze d'impronta concettuale (installazio- 
ni e performances), dalla fine degli anni Settanta è 
approdato a una pittura di tipo figurativo, vaga- 
mente neoespressionista, affermandosi tra i pro- 
tagonisti della + Transavanguardia. Le sue opere 
tendono a contaminare elementi autobiografici 
con motivi ripresi dalla storia dell’arte (dal ma- 
nierismo al futurismo alla pittura italiana degli an- 
ni Trenta) ricorrendo spesso all’uso di eroiche e 
monumentali figure maschili (Water Bearer, 1981, 
Londra, Tate Gall.). 

Chiari Giuseppe + Fluxus. 

Chiari Giuseppe Bartolomeo (Roma 1654-1727) 
pittore italiano. Allievo e collaboratore di C. Ma- 
ratta, fu autore di opere che si inscrivono nel clas- 
sicismo inaugurato a Roma dai bolognesi, inte- 
so come ricerca di grazia e di raffinatezza croma- 
tica: esemplari le tele di soggetto mitologico della 
Gall. Spada a Roma, dipinte intorno al 1708. 
chiarismo movimento pittorico italiano. Ebbe il 
suo centro a Milano e si affermò verso il 1929 in 
contrapposizione al movimento di Novecento, 
con una pittura prevalentemente paesistica e ri- 
trattistica, dai toni chiari e luminosi. Vi aderirono 
A. + Del Bon, F. + De Rocchi, U. + Lilloni e 
A. -» Spilimbergo. Le intenzioni del gruppo si 
precisarono con l’arrivo a Milano del critico E. 
Persico (che riproponeva l’istanza del postim- 
pressionismo, sostenuta da L. Venturi per il tori- 
nese Gruppo dei Sei) e con la vicinanza di R. Bi- 
rolli. Più tardi sì accostò al movimento C. + De 
Amicis. 

chiaroscuro propriamente ogni dipinto eseguito 
con un solo colore (monocromo); più in generale, 
tecnica pittorica con la quale si dà rilievo plastico 
alle immagini grazie al passaggio progressivo dai 
toni più scuri a quelli più chiari, con effetto di lu- 
minosità diffusa e dolce. 

Chiattone Mario (Bergamo 1891 - Lugano 1957) 
pittore e architetto italiano. A Milano studiò ar- 
chitettura all'Accademia di Brera e seguì lezioni 
di pittura di C. Tallone, legandosi poi a A. 
Sant'Elia; nel 1913-14 fu tra i protagonisti del 
gruppo di Nuove Tendenze, con disegni di archi- 
tettura (oggi all’Istituto di storia dell’arte dell’U- 
niversità di Pisa) sul tema della metropoli moder- 
na, indicativi di una cultura di derivazione seces- 
sionista. Disegnò anche mobili e oggetti di arte 
decorativa. Nel 1919 si trasferì a Lugano, dove i 
suoi ideali di architettura si svilupparono in senso 
neomedievalista: tra le sue realizzazioni più inte- 
ressanti nel Canton Ticino, la casa di campagna 
di Condra (1934) e il mercato coperto di Mendri- 
sio (1945). 

chiave di volta nell'arco è la pietra a forma di pi- 
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ramide tronca (serraglia) che ne costituisce il cen- 
tro e sulla quale appoggiano i due semiarchi. Può 
essere decorata; quando vi sia scolpita una testa 
umana prende il nome di mascherone. Nella volta 
a crociera, pietra collocata all'intersezione dei due 
costoloni, al centro della volta. 
Chiaveri Gaetano (Roma 1689 - Foligno 1770) 
architetto italiano. Esponente della tarda corrente 
barocca di derivazione borrominiana, lavorò so- 
prattutto in Russia, Germania e Polonia (proget- 
to per la chiesa della Santissima Trinità a Korosti- 
no presso Novgorod, 1721-23; biblioteca dell’ Ac- 
cademia delle Scienze a San Pietroburgo; chiesa 
di corte sull’Elba a Dresda, 1739-53; ponte sulla 
Vistola del Palazzo Reale di Varsavia, 1740 ca). 
Chiavistelli Jacopo (Firenze 1621-98) pittore ita- 
liano. Si formò presso Bartolomeo Neri come pit- 
tore di ornato e quadrature e divenne in breve un 
caposcuola in tal genere di decorazioni, collabo- 
rando per un ventennio con il quadraturista lom- 
bardo A. Ciseri. Il primo incarico importante ri- 
guardò otto sale al piano terreno di Palazzo Pitti 
(1661), esemplate sul modello dei bolognesi Mi- 
telli e Colonna, e fu seguito dalla decorazione di 
altri appartamenti dello stesso palazzo, che mo- 
strano un originale aggiornamento della tradizio- 
ne fiorentina dell'affresco ornamentale. La sua at- 
tività fu intensissima anche per altri palazzi (Puc- 
ci, Riccardi, Gerini, Corio) - nelle ville (Poggio 
a Caiano). Fu anche pittore di figura, come dimo- 
stra la volta della chiesa di Santa Maria Maddale- 
na dei Pazzi (1669-70) 
Chicago, Scuola di movimento architettonico 
sviluppatosi nell’ultimo quarto del sec. xx. Nac- 
que per impulso di W. Le Baron Jenney e di alcu- 
ni suoì seguaci che, negli anni della grande rico- 
struzione di Chicago dopo l’incendio del 1871, 
elaborarono e consolidarono la tipologia del grat- 
tacielo. Poiché i prezzi dei terreni centrali erano 
saliti vertiginosamente, bisognava costruire edifici 
più alti che consentissero un maggiore sfrutta- 
mento delle aree. Jenney, un razionalista forma- 
tosi all’Ecole Centrale des Arts et Manifactures di 
Parigi, fin dal 1867 aveva aperto uno studio pro- 
fessionale a Chicago concentrandosi sulla tecno- 
logia dell’edificio alto commerciale: del 1879 è il 
suo First Leiter Building, con strutture interne 
verticali in ghisa, ma con pilastri ancora in mura- 
tura; del 1883-86 lo Home Insurance Building, 
con struttura a gabbia di ferro, considerato il pri- 
mo grattacielo moderno; del 1889-91 infine, il Se- 
cond Leiter Building, in cui l'architettura è ridot- 
ta a puro risultato di variabili funzionali e struttu- 
rali. Associatosi dal 1891 a W. Mundie, Jenney la- 
sciò a lui e ad altri suoi collaboratori l’elaborazio- 
ne formale degli edifici, dedicandosi piuttosto al 
problema della riproducibilità tipologica. Fra i 
collaboratori e seguaci di Jenney, W. Holabird e 
M. Roche si dimostrarono fedeli interpreti della 
sua lezione, proseguendo nella ricerca di depura- 
zione tipologica (Tacoma Building, 1886-89; Mar- 
quette Building, 1894; McClurg Building, 1899- 
1900); altri, come J.W. Root e L.H. Sullivan, rial- 
lacciandosi alla lezione neoromanica e romantica 
di H.H. Richardson, cercarono di sottrarre il grat- 


tacielo alle pure esigenze della speculazione edili- 
zia e di recuperare soluzioni espressive capaci di 
fondere audacia, tecnica e invenzione linguistica. 
Chiggio Ennio + cinetica, arte. 

Chighine Alfredo (Milano 1914 - Pisa 1974) pittore 
italiano. Formatosi all'Accademia di Brera, esordì 
come scultore (Biennale di Venezia, 1948) per de- 
dicarsi definitivamente alla pittura dopo 1) 1950, con 
lavori vicini alle poetiche del concretismo. Dalla 
metà degli anni Cinquanta, influenzata da H. Har- 
tung e N. De Staél, la sua pittura sì colloca in area 
informale, caratterizzandosi per il contrappunto tra 
composizione tonale del fondo — a incastro di gran- 
di masse cromatiche — e azione espressiva del se- 
gno, talvolta estremamente dinamico (Composizio- 
ne, 1954, Milano, Civ. Mus. d'Arte Cont.). 

Chillida Eduardo (San SebastiAn 1924) scultore 
spagnolo. Dopo aver studiato architettura a Ma- 
drid, si trasferì a Parigi, dove negli anni 1948-51 co- 
minciò a dedicarsi alla scultura, realizzando in ges- 
so le sue prime strutture per poi passare alla pietra 
e al granito.Tormato in patria, eseguì opere monu- 
mentali, come le porte della Basilica di Aranzazu, 
per le quali utilizzò materiali consumati dal tempo 
e dall'uso, approdando a un felice effetto pittorico. 
Nel 1958 ottenne il Gran premio per la scultura al- 
la Biennale di Venezia. Nella sua scultura astratta 
aspra e severa, caratterizzata da un forte senso del- 
l'architettura della forma (Omaggio a San Juan de 
la Cruz, 1989-90, Madrid, Mus. Nac. Centro de Ar- 
te Reina Sofia), è dato cogliere, oltre a influssi del- 
l’Ecole de Paris, anche l’importante componente 


Scuola di Chicago 
Guaranty Building (1895) di L.H. Sullivan a Buffalo City. 
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della cultura artigiana, fondata sull’appassionata 
conoscenza dei materiali (cemento armato, ac- 
ciaio, alabastro e soprattutto ferro). 

Chimenti Jacopo + Empoli. 

Chinard Joseph (Lione 1756-1813) scultore fran- 
cese. Allievo di Nonnotte e Blaise, soggiornò lun- 
gamente a Roma (1784-87 e 1791-92) dove compì 
la sua formazione. Tornato in patria, fu tra gli 
esponenti del maturo neoclassicismo francese, 
sfociato nello stile impero. Subì in larga misura 
l'influsso del Canova (Busto di Madame Réca- 
mier, Lione, Mus. des Beaux-Arts). 

Chini Galileo (Firenze 1873 - Lido di Camaiore, 
Lucca, 1956) pittore, ceramista e scenografo ita- 
liano. Fondatore nel 1897 della società fiorentina 
Arte della ceramica, si affermò come uno dei più 
valenti ceramisti liberty. Brillante pittore celebra- 
tivo, curò la decorazione ambientale dei saloni 
delle Biennali di Venezia dal 1902 al 1914 (affre- 
schi del Padiglione Centrale, 1909, Venezia, Pa- 
lazzo dei Giardini) e quella del Palazzo Reale di 
Bangkok (1911-13). Realizzò scenografie per la 
messa in scena di opere di Sem Benelli, di cui illu- 
strò anche i romanzi. 

Chinnery George (Londra 1774 - Macao 1852) 
pittore inglese. Autore di ritratti e paesaggi in mi- 
niatura su avorio, dopo il 1802 si trasferì a Ma- 
dras, dove svolse un’intensa e redditizia attività 
che dovette tuttavia interrompere a causa dei de- 
biti contratti in avventate operazioni speculative. 
Rifugiatosi a Macao, continuò a dipingere ritratti 
di funzionari europei e di dignitari cinesi, invian- 
do regolarmente sue opere alle esposizioni della 
Royal Academy. Lasciò interessanti album di 
schizzi con paesaggi, vedute e scene di genere del- 
la regione di Macao. 

chiosco piccolo padiglione in muratura, legno o 
ferro, a pianta centrale e sormontato da una cupo- 
la o da un tetto a falde molto spioventi; di origine 
orientale, è spesso collocato in parchi o giardini. 
Chiostri Carlo (Firenze 1863-1939) disegnatore 
italiano. Specializzato nell’illustrazione di libri per 
l'infanzia, si affermò con le Avventure di Pinoc- 
chio (1901) di C. Collodi, ambientate nella Tosca- 
na rurale e urbana della fine del sec. xIx rappre- 
sentata secondo un linguaggio realista, benché 
l'immagine del bambino-burattino tenda a sposta- 
re il tono delle tavole dal quotidiano al surreale, 
dal reale al fantastico e al meraviglioso. Secondo 
illustratore del libro, dopo E. Mazzanti, diede a 
Pinocchio il suo aspetto più famoso, riproposto in 
numerose, successive edizioni del libro. 

chiostro cortile circondato da un portico delimi- 
tato da piccole colonne che poggiano su un mu- 
retto; spesso ha un pozzo centrale. È caratteristico 
dei conventi e monasteri; talvolta si trova anche 
nelle cattedrali. 

Ch'i Pai-shih (Hsiang-t'an, provincia di Hunan, 
1863-1957) pittore cinese. Agli inizi umile carpen- 
tiere, non smentì mai i suoi esordi, tanto da fir- 
marsi spesso «vecchio incisore del legno». Viaggiò 
a lungo prima di stabilirsi a Pechino, dove diven- 
ne famoso come pittore di fiori e animali. Rag- 
giunse uno stile assai originale, rapido e vibrante 
alla maniera calligrafica. E generalmente ricono- 


sciuto come l’artista che ha saputo ricondurre l’ar- 
te cinese alla tradizione. 

Chippendale Thomas (Otley, Yorkshire, 1718 - 
Londra 1779) ebanista inglese. Stabilitosi a Lon- 
dra nel 1748, aprì nel 1754 un negozio in Saint 
Martin's Lane, con James Rannie; alla morte di 
questi ebbe come socio Thomas Haig. La sua rac- 
colta di modelli di mobili (La guida del gentiluomo 
e dell’ebanista, pubblicata per la prima volta nel 
1754 e ampiamente rinnovata nel 1759 e nel 1762) 
contribuì im modo determinante alla diffusione in 
Inghilterra e all’estero, specie in America, dello 
stile ornamentale che da lui prende il nome, ben- 
ché molte delle tavole illustrate fossero opera dei 
suoi aiuti H. Copland e, soprattutto, M. Lock. I 
mobili C., per lo più in acaJou, costituiscono un’in- 
terpretazione assai libera e spesso fantastica di te- 
mi rocaille, orientali e gotici, tutti elementi già en- 
trati nel gusto inglese, ma che C. seppe elaborare 
abilmente: egli riservò l'esuberanza decorativa ai 
pezzi ornamentali come specchiere e mensole, 
mentre conservò per i mobili più direttamente 
connessi all’uso (sedie, tavoli, cassettoni) la misura 
e la solidità proprie dell’ebanisteria inglese. Lo sti- 
le C., tra i cui esemplari più significativi è da ricor- 
dare la Camera cinese al Victoria and Albert Mu- 
seum di Londra, dominò in Inghilterra sino all’av- 
vento del gusto neoclassico introdotto da R. 
Adam, per il quale lo stesso C., dando evidente 
prova della propria duttilità, eseguì i mobili desti- 
nati a Harewood House, Yorkshire, e a Kenwood. 
Chipperfield David (Londra 1953) architetto e 
designer inglese. Attivo inizialmente come inte- 
rior design, ha realizzato numerosi spazi commer- 
ciali a Londra, Parigi, Tokyo e New York, predili- 
gendo un ricercato minimalismo. Dalla fine degli 
anni Ottanta si è dedicato anche a opere architet- 
toniche, tra le quali si ricordano: il Design Center 
a Kyoto (1989-91), gli interventi al Natural Hi- 
story Museum a Londra (1993), il progetto perl'I- 
sola dei Musei a Berlino (1997). 

Chodowiecki Daniel (Danzica 1726 - Berlino 
1801) pittore, incisore e illustratore d’origine po- 
lacca. Lavorò prevalentemente a Berlino, dove si 
stabilì a partire dal 1743. La sua notorietà è affi- 
data alla sua grande abilità di incisore, particolar- 
mente evidente nelle illustrazioni di opere lettera- 
rie (famose quelle per la Vita di Gesù Cristo) e 
nelle vignette di vita quotidiana. 

Choisy Frangois-Auguste (Vitry-le-Frangois 
1841- Parigi 1909) critico e teorico francese. Di 
formazione positivista, diede nella sua Storia del- 
l'architettura (1899) una felice sintesi storica del- 
l'architettura europea, dando particolare risalto 
agli aspetti tecnologici e costruttivi. 

Christian Joseph (Riedlingen 1706-77) scultore 
tedesco. Attivo in Baviera, lavorò alla decorazione 
rococò di importanti edifici religiosi (statue e mo- 
tivi omamentali in stucco nelle abbazie benedetti- 
ne di Zwiefalten, 1744-52, e Ottobeuren, 1757-66). 
Christo pseudonimo di Ch. Javacheff (Gabrovo 
1935) artista di origine bulgara. Esponente del 
Nouveau Réalisme, ha realizzato impaccaggi di 
oggetti dal 1958. Successivamente ha trasportato 
su scala ambientale le sue operazioni, raggiungen- 
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do risultati consonanti con la land art: nel 1969 ha 
«Impacchettato» le scogliere di Little Bay, presso 
Sydney; nel 1972 ha sbarrato con una sorta di ve- 
la di tessuto la vallata di Grand Hogback, Rifle, in 
Colorado (Valley Curtain, 1970-72) e ha circon- 
dato di ampi galleggianti rosa un gruppo di isole 
al largo della Florida (Surrounded Islands, 1983); 
è intervenuto anche sulle Mura Aureliane a Ro- 
ma e sul Pont Neuf a Parigi. Dal 1961 è sua colla- 
boratrice la moglie Jeanne-Claude. 

Christus Petrus + Petrus Christus. 

Church Frederick Edwin ( Hartford, Connecticut, 
1826 - New York 1900) pittore statunitense. A mi- 
co e allievo di Th. Cole, fu protagonista della pittu- 
ra di paesaggio americana degli anni Cinquanta e 
Sessanta, sviluppando l’idealismo romantico della 
prima Hudson River School in una più oggettiva 
rappresentazione dei fenomeni naturali e atmosfe- 
rici, colti in grandiose panoramiche (Cascate del 
Niagara, 1857, Washington, Corcoran Art Gall.). 
Churriguera (secc. xvil-xvi) famiglia di architet- 
ti e scultori di origine catalana. José BENITO (Ma- 
drid 1665-1725) attivo a Madrid come disegnatore 
di corte dal 1690, eseguì monumentali altari con 
fastose decorazioni (retablo) nella Cattedrale di 
Segovia, 1684-90, e in San Esteban a Salamanca, 
1693-96. Costruì a Madrid il palazzo ora sede del- 
l'Accademia de San Fernando e progettò il piano 
urbanistico della città di Nuevo Baztan (1709-13). 
JOAQUIN (Madrid 1674-1724) fratello e collabora- 
tore di José Benito, a Salamanca progettò la Cat- 
tedrale Nuova e costruì il patio del Colegio de 
Anaya e il Colegio de Calatrava, ispirandosi alle 
forme plateresche del Cinquecento. ALBERTO 
(Madrid 1676 - Orgaz 1750) fratello dei preceden- 
ti, fu anch'egli architetto della Cattedrale di Sala- 
manca e nella stessa città progettò la chiesa di San 
Sebastiàn e la Plaza Mayor (1728), a pianta qua- 
drata come quella di Madrid e limitata da facciate 
ornatissime che si ispirano alle forme del barocco 
romano e alla decorazione plateresca. Dal loro 
cognome ha origine il termine churriguerismo, 
usato generalmente per indicare l'esuberanza de- 
corativa del barocco spagnolo. 

Chute John (The Vyne 1701-76) architetto ingle- 
se. Progettò la biblioteca del castello di Horace 
Walpole a Strawberry Hill, Londra (1754), crean- 
do uno degli esempi più interessanti del gusto neo- 
gotico inglese mediante l'utilizzazione di elementi 
del gotico Tudor come semplici inserti di decora- 
zione parietale, astratti dal loro contesto stilistico. 
CIAM (Congrès International d'Architecture Mo- 
derne) incontri internazionali di architetti e urba- 
nisti svoltisi a partire dal 1928 (La Sarraz, Svizze- 
ra) allo scopo di confrontare le esperienze archi- 
tettoniche dei vari paesi europei. Il Iv ctam (1933) 
ha dato luogo alla elaborazione di un documento 
detto «La Carta d’Atene», influenzato dalla visio- 
ne urbanistica di Le Corbusier. Entrato progressi- 
vamente in crisi negli anni del dopoguerra, anche 
per lo sfaldarsi dei contenuti ideologici della cul- 
tura razionalista, il ciam ha praticamente cessato 
l’attività con l’xi incontro (Otterlo, 1959). 
ciappola piccolo scalpello a punta rotonda o qua- 
drata usato per lavorare pietre e metalli. 


Ciardi Guglielmo (Venezia 1842-1917) pittore ita- 
liano. Si dedicò alla pittura di paesaggio aderendo 
alla poetica dei macchiaioli, e in seguito a quella di 
G. Costa e dei pittori della scuola napoletana. Ap- 
partengono a questo periodo dipinti come Capri 
(1868, Roma, Gall. Naz. d'Arte Mod.) e Contadi- 
no (1872, Venezia, Gall. Internaz. d’Arte Mod. 
Ca’ Pesaro). Di ritorno a Venezia, riuscì a far con- 
fluire le nuove acquisizioni pittoriche nel recupero 
culturale della tradizione vedutistica veneziana 
settecentesca, con un linguaggio di sensibile raffi- 
natezza che non esclude tuttavia una nitida tra- 
scrizione naturalistica: Messidoro (1883, Roma, 
Gall. Naz. d'Arte Mod.), e Mattino alla Giudecca 
MIRI Trieste, Mus. Revoltella). Il figlio BEPPE 
Venezia 1875 - Quinto di Treviso 1932) si dedicò 
particolarmente al paesaggio e a scene di manie- 
rato realismo. La figlia emma (Venezia 1879-1933) 
coltivò un’arcadica pittura di genere, prediligendo 
scene veneziane popolate di maschere. 
Ciardo Vincenzo (Gagliano del Capo, Lecce, 
1894-1970) pittore italiano. Studiò pittura a Urbi- 
no e nel 1920 si trasferì a Napoli. Fu inizialmente 
influenzato da un vedutismo d’impianto tradizio- 
nale, con radici nel naturalismo della scuola di Po- 
sillipo. Fece quindi parte del Gruppo Flegreo 
(1927) e del Novecento napoletano, aggiornando 
secondo un postimpressionismo cézanniano la 
propria pittura, sempre legata al paesaggio, ma 
più costruttivamente composta. 
ciborio elemento architettonico caratteristico del- 
le chiese paleocristiane, in uso fino al nnascimento 
e ripreso poi nel periodo barocco. Costituito da 
un'edicola o da un baldacchino a pianta quadrata 
sostenuti da colonne e riccamente decorati, nelle 
chiese a pianta basilicale occupava l’area centrale 
del presbiterio e sotto la sua copertura era colloca- 
to l’altare. L'esecuzione era spesso affidata ad arti- 
sti famosi ( Arnolfo di Cambio per il c. di San Pao- 
lo fuori le Mura a Roma, sec. xni; Giovanni di Ste- 
fano per quello di San Giovanni in Laterano a Ro- 
ma, sec. xIv; Andrea Orcagna per Orsanmichele a 
Firenze; Bernini per San Pietro a Roma). 
cicladica, arte arte sviluppatasi tra la fine del i 
millennio e la fine del sec. vir a.C. nelle Cicladi, 
gruppo insulare del mare Egeo. L’a.c., la cui mag- 
giore originalità si ebbe nel primo quarto del il 
millennio a.C., si articola convenzionalmente in 
tre fasi principali: cicladico antico, corrispondente 
cronologicamente al minoico antico; cicladico me- 
dio, corrispondente al medio minoico; cicladico 
tardo, corrispondente al tardo minoico, in cui l’a.c. 
perde la propria individualità e autonomia, a cau- 
sa della sempre crescente influenza del mondo 
cretese e miceneo. Le manifestazioni più signifi- 
cative di questa cultura, sia nell’età del bronzo che 
in quella del ferro, sono una ceramica dapprima 
scura e lucidata, con incisioni a spirale o rettili- 
nee, poi sempre più imitante gli stili decorativi 
cretesi; vasi di pietra levigata e in particolare idoli 
di marmo pario o di Nasso a «forma di violino», 
talvolta di grandi dimensioni (idolo dell’isola di 
Amorgo, alto 1,50 m). Questi ultimi riproducono 
la figura umana, generalmente femminile, in for- 
me sintetiche e stilizzate, ma sono attestati anche 
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1 «Idolo a fornia di violino» (2000 
ca a.C.): statuetta inmarmo da 
Sesklo. Atene, Museo Nazionale. 
2 «Arpista» (2000 ca a.C.): statuetta 
in marmo da Keros. A tene, Museo 
Nazionale. 

3 «dolo» (2000 ca a.C.): marmo. 
Atene, Museum of Cycladic and 
Ancient Greek Art, Nicholas 
Goulandris Foundation. 


cacciatori-guerrieri, suonatori di arpa e gruppi 
compositi. L'origine delle sculture cicladiche è da 
ricondurre al neolitico, ma molti dubbi sussistono 
ancora circa il loro uso. 

Cicognara Antonio (Cremona, sec. xv) pittore e 
miniatore italiano. Documentato tra il 1480 e il 
1500, fu inizialmente influenzato dai modi di Be- 
nedetto Bembo. Dopo un soggiorno a Ferrara si 
rivela facile traduttore di temi ferraresi (Madon- 
na, 1480, Ferrara, Pin. Naz.), più nobilmente in- 
terpretatì in tre carte del mazzo di Tarocchi del- 
l’Acc. Carrara di Bergamo (1484) e nelle miniatu- 
re dei Corali del Duomo di Cremona (1483). 
Cieco da Gambassi Giovanni Francesco Gonnel- 
li detto il (Gambassi, Firenze, 1603 - Roma 1664) 
scultore italiano. Allievo di P. Tacca, pur operando 
in clima barocco restò legato alla cultura tardo-ma- 
nieristica (Pietà in San Bernardino a Siena). 
Cietario Jacopino (sec. xv) pittore italiano. Forse 
lombardo, è noto per un Trittico graffito su vetro 
a fondo oro, firmato e datato 1460 (Mus. Civ. di 
Torino), che richiama, nella grazia esteriore e nel 
gusto linearistico, la pittura degli Zavattari. Molto 
vicini a questa maniera sono due disegni con Apo- 
stoli a Diisseldorf (Staatl. Kunstak.), che gli ven- 
gono attribuiti. 

Cifrondi Antonio (Clusone, Bergamo, 1657 - 
Brescia 1730) pittore italiano. Formatosi a Bolo- 
gna e forse in Francia, eseguì in gusto barocco (e 
con una certa trasandatezza) grandi tele sacre a 
Bergamo (Leone Magno ferma Attila, Cenate So- 
pra. Parrocchiale: Storie di sant'Alessandro, Ber- 
gamo, Sant'Alessandro) e a Brescia, dove si tra- 
sferì nel 1722 (Dodici apostoli, in San Giuseppe). 
Più interessante è la produzione di ritratti (Boni- 
facio Agliardi, Bergamo, coll. priv.) e di tipi popo- 
lari (Mugnaio, Ragazza che cuce, Brescia, Pin. 
Tosio-Martinengo), tematicamente affine al Ce- 
ruti nella scelta dei soggetti, ma risolta su un pia- 
no decisamente più decorativo. 

Cignani Carlo (Bologna 1628 - Forlì 1719) pittore 
italiano. Allievo di F. Albani, operò nell’ambito 
di un gusto che divulgava le proposte dell’ Acca- 
demia dei Carracci (affreschi di Casa Davia e nel- 


la Sala Farnese del Palazzo Comunale, entrambi a 
Bologna, 1655-60 ca; affreschi in Sant'Andrea 
della Valle a Roma, 1662 ca). Approfondendo in 
seguito lo studio delle opere barocche di G. Reni, 
giunse a un linguaggio che esprime già compiuta- 
mente la poetica arcadica. Tra le numerose opere 
della maturità si ricordano gli affreschi nel Palaz- 
zo del Giardino a Parma (1679-80), l' Assunzione 
nella cupola del Duomo di Forlì (1702-06), la se- 
rie dei dipinti decorativi del castello di Pommer- 
sfelden in Baviera (terminati nel 1710 ca). 

Cignaroli famiglia di pittori italiani del sec. xv. 
Capostipite del ramo veronese fu GIAMBETTINO 
(1706-70) che, inizialmente vicino al compassato 
classicismo di A. Balestra, fu in seguito attratto 
dalle opere di S. Ricci (Madonna fra i santi Luigi e 
Ignazio, Vicenza, Mus. Civ.). Furono suoi allievi i 
fratelli GIANDOMENICO (Verona 1724-93) e GIUSEP- 
PE (Verona 1727-96), che predilesse stesure cro- 
matiche e impetuose (Cena in Emmaus, Verona, 
Mus. di Castelvecchio). Capostipite del ramo pie- 
montese fu MmARTino (Verona 1649 - Torino 1726), 
pittore e restauratore alla corte dei Savoia. Suo 
figlio sciioneE (Milano 1690 ca - Torino 1753) di- 
pinse paesaggi per i palazzi reali di Torino e 
Agliè, mostrandosi sensibile agli esempi romani e 
all'opera del genovese C.A. Tavella. Anche il fi- 
glio di Scipione, virrorio AMEDEO (Torino 1730- 
1800), svolse intensissima attività di decoratore e 
«pittore in paesaggi e boscherecci» (per le resi- 
denze di Venaria, Stupinigi, Moncalieri), ma 
orientato piuttosto verso modelli veneti. Suo fi- 
glio ANgELO (Torino 1797-1841) ne continuò l’o- 
pera. ma con tono più distaccato e documentario 
(vedute all’acquerello, Torino, Biblioteca Reale). 
Cigoli Ludovico Cardi detto il (Castelvecchio di 
Cigoli, Firenze, 1559 - Roma 1613) pittore e ar- 
chitetto italiano. Insieme al Pagani si volse allo 
studio del Barocci e del Correggio, nonché di Ti- 
ziano, superando l’accademismo della tarda ma- 
niera fiorentina in virtù di una cultura ampia e ag- 
giornata. A capo di una attiva bottega, lasciò gran 
parte delle sue opere tra Firenze e Roma (Marti- 
rio di santo Stefano, 1597, Firenze, Gall. Palatina 
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di Palazzo Pitti; San Girolamo, Roma, San Gio- 
vanni dei Fiorentini), giungendo ad anticipare nei 
dipinti dell’ultima fase (come la De posizione del- 
la Gall. Palatina di Palazzo Pitti, 1607) soluzioni 
barocche destinate a esercitare ampia influenza 
sugli sviluppi della pittura fiorentina del Seicento. 
Come architetto fu allievo e aiuto del Buontalen- 
ti: eseguì lavori di suggestiva eleganza a Firenze 
(cortile del «Palazzo non finito») e a Roma. 

Cimabue Cenni di Pepo detto (notizie 1272-1302) 
pittore italiano. Fu artista ben noto ai suoi con- 
temporanei, tanto da meritare i celebri versi dan- 
teschi ( Purgatorio x1,94-96): una citazione comun- 
que a doppio taglio che ha spesso contribuito a 
mettere in ombra C. nei confronti di Giotto. «Fu 
Cimabue quasi prima cagione della rinnovazione 
della pittura», scrisse di lui il Vasari, che apre la se- 
rie delle Vite famose proprio col pittore duecente- 
sco; ma una parte della critica più recente, cui per 
altro si devono contributi essenziali, ha tentato di 
sminuire o vanificare questa grande personalità. 
Pochissime le notizie documentarie sulla sua vita e 
le sue opere: un primo documento lo registra a 
Roma nel 1272; nel 1301-02 a Pisa riceve paga- 
menti per il San Giovanni nel mosaico absidale del 
Duomo e per una Maestà nell’ospedale di Santa 
Chiara, ora perduta. La morte dovette sopravve- 
nire non molto tempo dopo. Di particolare inte- 
resse la notizia della sua presenza a Roma nel 
1272, in un momento in cui la chiesa andava com- 
piendo il suo rinnovamento politico e religioso con 
l'appoggio dei nuovi ordini monastici: un rinnova- 
mento a cui si affiancarono anche le maggiori per- 
sonalità artistiche del momento. La vicenda arti- 
stica di C. si può seguire attraverso il tema del Cri- 
sto sulla croce: dal Crocifisso* di Arezzo (1260-70 
ca), pietrificato nel momento della sua massima 
tensione espressiva, alla nuova sensibilità avverti- 
bile nel corpo del Cristo di Santa Croce a Firenze 
(1275-80 ca), semidistrutto dall’alluvione del 1966, 
fino alle dilacerate Crocifissioni della Basilica di 
San Francesco ad Assisi, ormai svincolate da ogni 
schematismo bizantino. Nella Maestà di Santa Tri- 
nita, ora agli Uffizi (una delle sue opere più signi- 
ficative, poco più tarda degli affreschi di Mato si 
contrappone alla fissità delle icone bizantine (an- 
cora avvertibile nei volti o nei gesti) una nuova in- 
tensità espressiva e, specialmente negli angeli e nei 
profeti, un nuovo senso di spazio e di volume cor- 
poreo. I mportantissima fu la partecipazione di C. 
alla decorazione della chiesa francescana di Assisi: 
nel transetto e nel coro della Basilica Superiore 
egli dipinse ad affresco, con larga partecipazione 
di aiuti, negli anni tra il 1277 e il 1280, un vasto ci- 
clo apocalittico, apostolico e mariano, oltre alla 
Crocifissione e ai quattro Evangelisti nella volta; 
opere ormai gravemente compromesse per con- 
sunzione o per alterazione della biacca (e per il 
terremoto del 1997, cui si deve la scomparsa della 
vela con San Matteo nella volta degli Evangelisti). 
Durante il secondo periodo degli affreschi assisia- 
ti (interrotti per alcuni anni a partire dal 1279, a 
causa dell’irrigidimento della corrente spiritualista 
dell'ordine francescano) si pone il problema della 
presenza, al fianco di C., del senese Duccio e del 


giovane Giotto: su tale presenza, infatti, una parte 
della critica moderna ha espresso forti dubbi. Fra 
le opere di C. sono inoltre da ricordare: l’affresco 
della Basilica Inferiore di Assisi (Madonna con 
angeli e san Francesco, molto rimaneggiato); l’im- 
magine del santo in Santa Maria degli Angeli, da 
collegarsi al momento degli affreschi assisiati, do- 
ve l’iconografia di san Francesco si stacca per la 
prima volta dal cliché tardobizantino dei maestri 
precedenti; la Maestà di Bologna (Chiesa dei Ser- 
vi) e quella del Louvre (proveniente dalla chiesa di 
San Francesco a Pisa) e, infine, la solenne immagi- 
ne di San Giovanni nel mosaico absidale del Duo- 
mo pisano (1301). L’opera di C. muove dai model- 
li tardobizantini ormai codificati, ma sulla scia di 
Coppo di Marcovaldo e di Giunta Pisano (di cui 
C. fu considerato discepolo) recupera la vitalità, 
l’impeto, il patetismo del linguaggio tardoromano 
filtrato attraverso la tradizione miniaturistica alto- 
medievale, la grande scultura romanica e il nuovo 
classicismo di Nicola Pisano. 

Cima da Conegliano Giovanni Battista C. detto 
(Conegliano, Treviso, 1459 ca - 1517 ca) pittore 
italiano. Mancano notizie sicure sulla sua forma- 
zione e attività giovanile. Le prime opere note (il 
polittico della parrocchiale di Olera; la Madonna 
col Bambino del Mus. di Detroit; la Madonna col 
Bambino e i santi Giacomo e Gerolamo del Mus. 
Civ. di Vicenza, datata 1489) rivelano, oltre a con- 


Cimabue 


«Maestà» di Santa Trinita (1280-90): tempera su tavola, 
cm 425x243. Firenze, Uffizi. 
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Cima da Conegliano 


«Madonna dell'arancio» (1496-98 ca): olio su tavola, 
cm 212 X139. Venezia, Gallerie dell’Accademia. 


tatti con B. Montagna, precisi rapporti con opere 
di artisti veneziani (Alvise Vivarini, Giovanni 
Bellini) e con quelle lasciate sulla laguna da An- 
tonello da Messina. La sua presenza a Venezia è 
documentata dal 1492, ma è probabile che egli vi 
sia giunto alcuni anni prima, rimanendovi, con un 
breve intervallo nel 1498, fino al 1516. A partire 
dall'ultimo decennio del Quattrocento l’arte di C. 
si svolse senza sbalzi e con assoluta coerenza stili- 
stica nelle numerose variazioni sul tema della Ma- 
donna col Bambino e soprattutto nelle grandi pa- 
le d'altare: Madonna dell'arancio (Venezia, Gall. 
dell’Acc.), Pala di san Giovanni Battista (Vene- 
zia, Madonna dell'Orto), Battesimo di Cristo (Ve- 
nezia, San Giovanni in Bragora), San Pietro Mar- 
tire tra i santi Nicolò e Benedetto (Milano, Brera). 
Negli schemi e nelle partiture compositive i volu- 
mi e lo spazio appaiono strutturati con rigorosa 
sensibilità architettonica di impianto belliniano e 
antonellesco, in una continua proposizione di rap- 
porti fra le nitide figure e le architetture rappre- 
sentate con stereometrica precisione nell’aperta 
luminosità dei paesaggi collinari dell'entroterra 
veneto. Ne nasce un senso di pacato e spontaneo 
classicismo, che in alcune opere dell'ultimo de- 
cennio (Endimione e Giudizio di Mida della Gall. 
Naz. di Parma; il San Gerolamo della Gall. Palati- 
na di Palazzo Pitti a Firenze: la Natività del Car- 
mine di Venezia) sembra assumere intonazione 


giorgionesca, senza che la visione dell’artista, tut- 
tavia, muti sostanzialmente. 

cimasa nell’architettura classica, modanatura su- 
periore, sporgente, della + trabeazione; parte su- 
periore di una tavola dipinta o della cornice di 
una porta o di una finestra. 

Cimone (attivo alla fine del sec. v a.C.) incisore di 
monete della Zecca di Siracusa. Firmò la serie di 
decadrammi coniati dalla città dopo la vittoria del 
413 a.C. sugli ateniesi, durante la guerra del Pelo- 
ponneso. Altra sua opera è il tetradramma con la 
testa di Aretusa (simbolo della città) che, per la 
nuova rappresentazione di prospetto di un volto 
umano, segna una tappa fondamentale nell’evolu- 
zione stilistica della moneta greca. Con + Evene- 
to, suo contemporaneo, C. è ricordato dalle fonti 
storiche come il più grande tra gli incisori greci. 
cinese, arte espressione generica con cui si indi- 
cano le varie manifestazioni della civiltà artistica 
cinese. La sua estensione è geograficamente ben 
delimitata dai confini naturali dell’antico impero: 
zone desertiche e steppose a nord e a ovest, mas- 
siccio tibetano a sud-ovest e piana del Sinkiang a 
sud. Ma la grande diffusione e influenza della cul- 
tura e della civiltà cinesi hanno fatto sì che que- 
st’arte si affermasse anche nei territori conquista- 
ti o comunque limitrofi: in Corea, in Giappone e 
in alcune regioni dell'Indocina. Popoli diversi 
(turchi, mongoli, manciù ecc.) hanno d’altra parte 
dominato regioni più o meno ampie del paese 
portando il contributo delle loro culture: ma, pur 
inglobando elementi notevolmente eterogenei, la 
civiltà artistica cinese si è svolta secondo una linea 
evolutiva unitaria e coerente. Alla storia cinese 
del 1 e n millennio a.C. appartengono numerose 
culture neolitiche, chiamate rispettivamente «cul- 
ture della ceramica rossa, nera e grigia» dal tipo di 
ceramica che le contraddistingue: sì tratta di una 
produzione fittile di sorprendente livello tecnico, 
caratterizzata da una decorazione con motivi ani- 
mali geometrici. Più sicure notizie sull’a.c. pro- 
vengono dallo studio del materiale scavato intor- 
no ad An-yang (nel Honan), risalente alla dinastia 
Yin o degli Shang (1600 ca - 1027 a.C.). Nelle an- 
tiche capitali Ao e Hsiao-t’un l’architettura co- 
mincia ad assumere una chiara fisionomia. In 
questo periodo 1 prototipi sia tipologici sia strut- 
turali sono già perfettamente delineati: la pianifi- 
cazione a cortile, la prevalenza della pianta ret- 
tangolare, l’uso del basamento in terra battuta sa- 
ranno elementi costanti dell’architettura successi- 
va. La produzione artistica Shang è aristocratica, 
destinata alla corte o a scopi rituali, coerente con 
la struttura di una società di tipo feudale. Fra i 
materiali scavati si segnalano raffinate ceramiche 
bianche, grandi sculture in pietra, simboli di gia- 
da, ossa intagliate e soprattutto vasi di bronzo dal- 
la tecnica già elaborata. Nel repertorio decorativo 
predominano animali fantastici espressi in forme 
geometriche; anche la figura umana, quando ap- 
pare, è schematica e fortemente stilizzata. 

Nel periodo successivo, durante la dinastia Chou 
(1027-771 a.C.), si sviluppa una civiltà imbevuta di 
molti elementi non cinesi: essa eserciterà una 
grande influenza sull'evoluzione della cultura 
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1 Pagoda ottagonale in legno di Yingzhou (1056). 
2 «Vairocana Buddha»: scultura colossale nel 
santuario rupestre di Lun-men (sec. VII). 

3 Modello in terracotta policroma di costruzione a 
torre (periodo Han). Kansas City, Nelson- Atkins 
Museum. 

4«Bodhisattva» in pietra (sec. vit). Kansas City, 
Nelson-Atkins Musewm. 

5 «Autoritratto all'età di 80 anni» di Shén Chou: 
inchiostro e colori su seta. Pechino, Museo 
Imperiale. 

6 «Pappagallo su un ramo di albicocco»: rotolo di 
seta con pittura e calligrafia dell'imperatore Hui 
Tsung (1082-1135). Boston, Museum of Fine Arts. 
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9 
7«Kuang»inbronzo (dinastia Shang). Washington, Freer Gallery of 
Ari. 


8 «Ganghu» in bronzo con incrostazioni in rame (periodo degli «stati 
combattenti»). Pechino, Musco di Storia della Cina. 


9 Specchio in bronzo intarsiato (dinastia Chou). Tokyo, coll. priv. 


10 «Cammelli»: terracotta dipinta (dinastia T'ang). Cleveland, 
Museum of Art. 


11 Veste funeraria dalla tomba della principessa Teu Wana 
Mancheng (Hopceh): tessere di giada legate con filo d'oro. 


12 Vaso in «celadon del Nord», da Tungchou (prov. Honan, dinastia 
Sung). Pechino, Museo Imperiale. 


13 Vaso in porcellana «a cinque colori» (dinastia Ming). Cambridge 
(Massachusetts), Harvard University. 


14 Piatto in lacca incisa (dinastia Ming). Pechino, Musco Imperiale. 
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Han. La lavorazione del bronzo mantiene livelli 
elevati: caratteristici sono i vasi, di forma sobria e 
di notevole effetto plastico, decorati con i simboli 
della sfera mitologica e del pantheon cinese e con 
motivi naturalistici che risentono dell’arte delle 
steppe; preziosamente lavorata è anche la giada, 
incisa per oggetti di culto, per scettri e per orna- 
menti vari. Sotto la spinta del regime feudale si 
sviluppa un preciso sistema di pianificazione urba- 
na: città quadrata con alte mura, da cui partono 
direttrici varie a scacchiera in funzione del palazzo 
reale posto al centro, con l’altare degli Antenati a 
est e l’altare della Terra a ovest. Dopo la lunga 
parentesi caratterizzata dal frazionamento dello 
stato feudale creato dai Chou, con la dinastia 
Ch’in (221-206 a.C.) si esaurisce la produzione dei 
bronzi rituali: essi verranno concepiti come ogget- 
ti di lusso, con effetti pittorici sottolineati dalla tec- 
nica dell’incrostazione e dell’incavo. Sulle giade e 
sui vasi prevale il motivo della linea ondulata, che 
sostituisce il classico geometrismo delle fasi prece- 
denti. Notevole impulso hanno le attività edilizie. 
Il gusto del monumentale è tipico: ne sono esem- 
pio la tomba dello stesso imperatore Shih H uang- 
ti presso Hsien-yang e la Grande Muraglia, co- 
struita lungo il confine settentrionale come ba- 
luardo contro le tribù nomadi. Durante l'epoca 
Han (206 a.C. - 220) d.C.) l’organizzazione politica 
ed economica raggiunge anche le regioni periferi- 
che, favorendo lo sviluppo di un'arte imperiale 
ispirata ai principi dell’umanesimo delle teorie 
confuciane e taoiste. L'arte acquista valore peda- 
gogico: temi predominanti sono l’uomo e l’am- 
biente naturale. La codificazione in senso gerar- 
chico dell’architettura e dell’urbanistica è ormai 
definitiva, come appare nelle nuove capitali, 
Ch’ang-an e poi Lo-yang, nel Honan: la grandezza 
delle abitazioni, il numero dei cortili, il posto che 
ogni casa deve occupare nel quartiere sono pro- 
porzionali alla condizione sociale del proprietario, 
mentre gli edifici pubblici sono allineati lungo la 
via processionale che porta al palazzo reale, arric- 
chito da parchi di raffinata costruzione paesaggi- 
stica. In concomitanza con l’estendersi del domi- 
nio cinese si riscontrano l’influsso del gusto cen- 
troasiatico nella fabbricazione delle armi (+ step- 
pe, arte delle) e l’alfermazione di nuove tecniche: 
l’oreficeria e in particolare la lavorazione della se- 
ta (damaschi, garze, tessuti imbottiti), la lacca con 
motivi dipinti in rosso su fondo bruno scuro, la 
porcellana; l’uso della pasta vitrea, sviluppatosi 
dalla lavorazione del bronzo, affianca quello della 
giada che assume aspetti ancora più raffinati. Ba- 
sti pensare agli abiti funerari del principe Lien 
Sheng e di sua moglie, ritrovati, nel 1968, nelle ri- 
spettive tombe a circa 150) km da Pechino: una ve- 
ra armatura formata da migliaia di piccole tessere 
di giada, legate con filo d’oro. Al mutamento di 
mentalità si devono anche le statuette funerarie 
che ora accompagnano il defunto nel suo ultimo 
viaggio al posto delle vittime sacriticali. Nella tom- 
ba d'un condottiero (scavata nel 1969 a Wuwei nel 
Kansu) si è ritrovato un gruppo di figure di cava- 
lieri in bronzo, disposte secondo le regole delle 
formazioni militari. Nella ceramica si moltiplicano 


le figurine: servi o serve, ma anche animali dome- 
stici, modelli di case, di fattorie e di cucine in scala 
ridotta circondano il morto nel sepolcro. 

Al governo centralizzato degli Han succedette un 
periodo (220)-589) che si suole designare come 
«medioevo» a causa dell’instabilità e della varietà 
politiche. Dal punto di vista artistico esso è carat- 
terizzato soprattutto dal rilevante influsso india- 
no: molto complessa è la genesi della pagoda, che 
presenta una molteplicità di tipi, ma che è appun- 
to ispirata allo stupa indiano. Rilevante in questo 
periodo è dunque l'introduzione del buddhismo, 
che dal sec. v diventa motivo centrale dell’a.c. La 
produzione di figure di bronzo o di legno, di stele 
votive, di sculture in pietra nei santuari rupestri (i 
più notevoli dei quali sono nello Shan-si e nel Ho- 
nan) si ispira al pantheon buddhista, e incorpora 
perciò diversi elementi d’arte straniera, giunti in 
Cina attraverso le strade di pellegrinaggio del 
Turkestan. Le pitture rupestri buddhiste delle 0a- 
si di Tun-huang e di Mai-chi-shan introducono le 
prime unità di spazio nei paesaggi delle scene re- 
ligiose. Tali unità, delimitate da allineamenti di 
montagne, alberi ed edifici, resteranno un ele- 
mento costante nella composizione delle pitture 
successive. La dinastia Sui durò poco tempo (589- 
618) e aprì la via alla dinastia T'ang (618-907), che 
attuò l’unificazione dell'impero e l’espansione 
territoriale in Asia centrale, Indocina, Corea. I 
rapporti con le case regnanti iraniche e indiane, 
mediatrici anche della civiltà classica, e più tardi 
con le correnti islamiche, portano a un’ampia ri- 
cezione di elementi stranieri. Il periodo, che si 
può considerare l’età classica dell’a.c., conta nu- 
merosi grandi pittori, purtroppo noti solo attra- 
verso copie tardive: le pitture andate distrutte 
dello Horyuji a Nara, in Giappone, erano proba- 
bilmente le ultime testimonianze dell’alto livello 
artistico raggiunto dai famosi maestri Tang. La 
ceramica, decorata con motivi naturalistici e geo- 
metrici che talora s’ispirano all’arte iranica del 
periodo sasanide, raggiunge soprattutto con le 
porcellane tale prestigio da essere esportata in 
quantità rilevante. Gli impianti delle città Sui e 
T'ang si pongono come modelli per ogni futura 
capitale, e rispondono perfettamente alle norme 
codificate dai Chou. Di questo periodo non sussi- 
ste più alcun palazzo, ma le relazioni dei cronisti 
dell’epoca testimoniano di un'attività edilizia in- 
tensa: parlano di costruzioni di gran mole e di dif- 
ficili opere d’ingegneria (grande ponte di pietra 
presso Chao-hsien, costruito poco prima del Sei- 
cento). Dopo le Cinque Dinastie (907-960), i 
Sung (960-1279), proprio perché minacciati da 
ogni parte, promuovono un lungo periodo in cui 
alla riscoperta dei valori nazionali si accompagna- 
no sviluppo e affinamento tecnico. Nonostante le 
difficoltà militari, si generò così una splendida fio- 
ritura artistica. L'architettura associa alla chiarez- 
za della concezione e alla funzionalità una visione 
estetica di cui è componente essenziale il senso 
coloristico e plastico (coperture in mattonelle 
smaltate, balaustre in legno colorato). Ne è esem- 
pio la Pagoda di ferro a K'ai-Féng, la capitale del 
nord (nel Honan). La pittura, generalmente di 
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piccolo formato, viene eseguita su seta o su carta 
e si affida solo all'inchiostro, accentuando così 
evidenti tendenze calligrafiche; fra gli autori più 
celebri si può ricordare + Ma Yiian (attivo 1190- 
1224) per l'originale uso del vuoto nelle proprie 
composizioni. Le fabbriche di ceramica produco- 
no, come le scuole di pittura, per l’imperatore e la 
corte. La ceramica di Lung-Ch'un yao (prov. 
Chekiang) è caratterizzata dall'uso del celadon 
(un genere di porcellana pesante), il cui tipo prin- 
cipale presenta larghe striature su smalto grigio e 
biancastro (ceramica Ko yao); la ceramica Ting 
yao (prov. Chih-li) è contraddistinta da rilievi in- 
cisi, visibili sotto una smaltatura color crema; la 
ceramica di Tz'ù-chou yau (prov. Chih-li), di ese- 
cuzione generalmente più rozza, presenta spesse 
invetriature nere e brune; la ceramica di Chien 
yau (prov. Fu-kien) è caratterizzata da striature 
scure su ingobbiatura di tono scuro minore. La 
raffinata cultura del periodo Sung venne però 
sommersa dalle orde mongole di Gengis Khan, 
che danno inizio alla dinastia Yiian (1279-1368). 
Delle ricche costruzioni dei mongoli Yiian de- 
scritte nel Milione di Marco Polo non rimane 
quasi nulla; Pechino, loro capitale, presentava ne- 
gli edifici ufficiali la forma tradizionale. Anche lo 
stile tibetano ebbe notevole diffusione grazie alla 
preferenza accordata dagli Yiian al buddhismo 
lamaistico. Per compiacere ai gusti imperiali, arti- 
sti come Chav Meng-fu privilegiano le pitture di 
cavalli e i tonì epici; altri, come + Ni Tsan (1301- 
74), preferiscono invece allontanarsi dalla corte, 
seguendo ideali di autonomia e distacco. 

Con la dinastia Ming (1368-1644), che caccia i 
mongoli, si tende a restaurare gli antichi modelli 
Han e Tang. Nella stessa Pechino i palazzi impe- 
riali cinti da alte mura («città proibita») conser- 
vano pienamente le caratteristiche tradizionali. 
L'impressione prima è quella di grandiosità e po- 
tenza, non disgiunte però da una certa pesantez- 
za. Mentre la pittura di corte si irrigidisce in un 
accademismo glaciale, altri artisti, come nell’epo- 
ca precedente, continuano nelle province l'ideale 
del «gentiluomo letterato» indipendente: fra que- 
sti, + Shén Chou (1427-1509) e + Tung Ch';- 
ch’ang (1555-1636), la cui produzione è accompa- 
gnata da una penetrante attività critica. Notevole 
nel periodo Ming è il grado di perfezione cui 
giunge la tecnica della porcellana, contraddistinta 
nelle tipologie col nome dei vari imperatori; gli 
artisti danno prova di grande abilità tecnica nel 
realizzare sottilissimi spessori (porcellana a «gu- 
scio d'uovo») e una decorazione ricchissima che 
applica motivi derivati dall’arte tessile, dalla pittu- 
ra geometrica, dal repertorio paesaggistico e mi- 
tologico. Anche nelle stoffe, nelle lacche e negli 
smalti sì afferma un gusto tendente al coloristico 
e al lussuoso, ma senza esagerazioni barocche. 
Durante la dinastia manciù Ch’ing (1644-1912) 
non si assiste a creazioni originali; sia nella pittura 
sia nella scultura, infatti, ricorrono motivi e tecni- 
che delle epoche precedenti, anche se non manca- 
no autori che si propongono di innovare la tradi- 
zione ortodossa, come + Wang Hui (1632-1717), 
o figure di «individualisti», come Chu Ta, e di «ec- 


centrici» che non rifuggono da tecniche sperimen- 
tali. La novità è invece costituita, nell’arte della ce- 
ramica, dalla decorazione su fondo omogeneo ver- 
de (famille verte), nero (famille noire) o di altre to- 
nalità. La linearità e il rigore stilistico della porcel- 
lana cinese si alterano durante il regno dell'’impe- 
ratore Ch'ien-lung (1736-96) in seguito all’intro- 
duzione di elementi estranei alla tradizione, detta- 
ti dalle necessità del commercio e della produzio- 
ne in serie. Per quanto riguarda l’architettura, in 
questo periodo si continuarono a costruire fanta- 
siosi e ricchi edifici di stile Ming, sebbene in scala 
minore. Il meglio della produzione concerne i giar- 
dini: il Palazzo d'Estate a Pechino (ricostruito nel 
sec. XIX) con i suoi grandiosi padiglioni ne costitui- 
sce un significativo esempio. Nel periodo della re- 
pubblica (1912-49) e fino alla fine degli anni Ot- 
tanta si è sempre più affermata una sistematica po- 
litica di valorizzazione e di rinnovamento ideologi- 
co dell’arte. Le linee direttrici furono tracciate da 
Mao Tse-tung già nel 1942, all’epoca dei Discorsi 
sulla letteratura e sull'arte di Yenan: qui venivano 
affermati i nessi dialettici esistenti fra scienza, cul- 
tura e rivoluzione, e la necessità di una compene- 
trazione tra «criterio artistico» e «criterio politi- 
co». La produzione artistica è così mmediatamen- 
te intesa in funzione del pubblico a cui è destinata: 
si esclude qualsiasi forma artistica fine a sé stessa e 
si tende alla consapevole utilizzazione del mezzo 
artistico come strumento di comunicazione ed 
educazione rivolto alle masse. Perciò il problema 
primario, preliminare rispetto al miglioramento 
dei livelli espressivi e alla ricerca artistica autono- 
ma, è quello della divulgazione, che si appoggia ai 
modi figurativi attraverso i quali è possibile una 
comunicazione più diretta con le masse: la tradi- 
zione naturalistica locale, da un lato, il realismo 
socialista dall'altro. I simboli del paese e dell’ideo- 
logia e la vita del popolo (le lotte rivoluzionarie, il 
lavoro nei campi e nelle fabbriche, gli eroì militari 
e della produzione) sono al centro della cultura vi- 
siva cinese, e forniscono agli artisti la materia pri- 
ma per le loro elaborazioni. Il recupero delle radi- 
ci nazionali, nella massima dilatazione temporale, 

oltre che spaziale, trova un'ulteriore specificazione 
nella rinata attività archeologica: il manufatto ano- 
nimo, segno di una realizzata compenetrazione di 
lavoro manuale e lavoro intellettuale, dà infatti la 
misura di una storia ininterrotta di cultura e di pro- 
duzione artistica popolare. Dalla fine degli anni 
Ottanta, con il nuovo corso politico e la transizio- 
ne al mercato, la produzione artistica cinese ab- 
bandona il prevalente carattere propagandistico e 
si apre alle esperienze delle neoavanguardie occi- 
dentali (come la pop art, dei cui protagonisti stori- 
ci vengono consentite le mostre) inserendosi nei 
circuiti espositivi internazionali con proposte lin- 
guistiche che, pur ricorrendo ampiamente a stru- 
menti moderni quali la fotografia e il video, man- 
tengono saldi legami con le radici etnico-storiche. 


Si veda anche, nell’appendice «Monumenti e com- 
plessi monumentali», lascheda dedicata alla Gran- 
de Muraglia. 
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cinetica, arte 


9 


arte cinetica 


cineserie imitazioni 0 evocazioni dell’arte cinese 
a opera di artisti e artigiani occidentali. Docu- 
mentate nel Trecento (sete lucchesi) e nel Cin- 
quecento (ceramiche fiorentine), si diffusero in 
tutta Europa a partire dal Seicento; la loro massi- 
ma popolarità coincide con il rococò. Per tutto il 
Settecento, e ancora nell'Ottocento, dragoni, uc- 
celli esotici, pagode e figurine vestite «alla cinese» 
furono motivi ricorrenti, soprattutto nei diversi 
settori delle arti applicate. 

cinetica, arte corrente artistica internazionale. 
Anticipata da esperienze di artisti delle avanguar- 
die storiche - M. Duchamp, V. Tatlin, A. Rod- 
Cenko, K. Schwitters, Man Ray, A. Pevsner, N. 
Gabo, A. Calder e altri, di ambito soprattutto fu- 
turista, dadaista e costruttivista — si è affermata 
con tale nome e ha trovato diffusione nel corso 
degli anni Cinquanta, soprattutto ad opera di arti- 
sti come V. + Vasarely, B.+ Munari, J.R. + So- 
to, E. + Mari, J. + Tinguely, Yaacov Agam (n. 
1928), N. + Schòffer, Pol Bury (n. 1922), il grup- 
po Gutai (nella sua fase più tarda). Questi artisti 
sperimentano una gamma ricchissima di possibi- 
lità di movimento nell'opera d’arte, da quelle vir- 
tuali (legate alla disposizione di linee e forme 
geometriche, ai rapporti cromatici, all'impiego di 
superfici ondulate o di textures vibratili) a quelle 
luminose, da quelle meccaniche (grazie a conge- 
gni attivabili anche dallo spettatore) a quelle elet- 
tromagnetiche, dando vita a strutture mobili e 


1 «Punti rossi» (1967) di P. Bury. Roma, coll. priv. 

2 «Chronos» (1968) di N. Schòffer: luce, acciaio inox, congegni 
elettromeccanici, h cm 320. Coll. priv. 

3 «Giallo plex» (1969) di J.R. Soto: oggetto in plex con «mobiles», bacchette 
in acciaio, cm 80Xx200. Milano, coll. priv. 

4 «Superficie magnetica» (1960) di D. Boriani: Jcm 60. Roma, Galleria 
Nazionale d’ Arte Moderna. 


continuamente variabili, ma che obbediscono a 
un calcolo e a un programma rigorosi, di tipo qua- 
si scientifico, teso a produrre un’attivazione visiva 
nello spettatore. Altra caratteristica di questi arti- 
sti è la propensione per il lavoro e la ricerca col- 
lettivi: di rilievo soprattutto il Gruppo T di Milano 
(Giovanni Anceschi, n. 1939; D. + Boriani; G.+ 
Colombo; Gabriele De Vecchi, n. 1938; G.+ Va- 
risco), il Gruppo N di Padova (Alberto Biasi, n. 
1937; Toni Costa, n. 1935; Edoardo Landi, 
n. 1937; Manfredo Massironi, n. 1937; Ennio 
Chiggio, n. 1938), l’Equipo 57 in Spagna (J. Quen- 
ca, A. Duart, A. Ibarrola, J. Serrano, J. Duarte), il 
Gruppo Zero di Diisseldorf (O. + Piene, H. + 
Mack, G. + Uecker), i gruppi Uno (Gastone 
Biggi, n. 1925; Nicola Carrino, n. 1932; Nato Fra- 
scà, n. 1931; G. + Uncini) e 63 (L. Drei, L. di Lu- 
ciano, F. Guerrieri, G. Pizzo) di Roma e il parigi- 
no GRAv Groupe de Recherche d’Art Visuel (G. 
Miranda, G. Rossi, J. + Le Parc, F. + Morellet, 
F. Sobrino, J.-P. Yvaral). Per lo sviluppo e la dif- 
fusione dell’a.c. sono state inizialmente di partico- 
lare importanza, oltre alle esposizioni dei singoli 
artisti e gruppi, le mostre a tema Arte in movi- 
mento (Milano, 1952), /l movimento nell'arte con- 
temporanea (Losanna, 1955), /l movimento (Pari- 
gi, 1955), /l poema elettronico (padiglione allestito 
da Le Corbusier per la Philips all'Esposizione 
mondiale di Bruxelles, 1958), Arte cinetica (Zuri- 
go, 1960), A rte programmata (Milano, 1962). 


Cino Giuseppe (Lecce 1644-1722) architetto ita- 
liano. Operò nell’ambito del barocco leccese di 
ascendenza spagnola, distinguendosi però per la 
fedeltà a schemi proporzionali e simmetrici e l’es- 
senzialità delle strutture (chiesa di Santa Chiara, 
1687-91; seminario, 1694-1709; chiesa della Ma- 
donna del Carmine, 1711). 

Cioli Valerio (Settignano, Firenze, 1529? - 1599) 
scultore italiano. Allievo del Sansovino e quindi 
aiuto del Tribolo e, a Roma, di Raffaello da Mon- 
telupo, eseguì fra l’altro, con piglio vivace e spiri- 
toso, statue con figure di genere destinate a giar- 
dini e fontane (il Nano Barbino, il Mietitore, il 
Contadino che vanga, Firenze, Boboli). 

Cipper Giacomo Francesco + Todeschini. 
cippo elemento verticale in pietra o in terracotta 
infisso nel terreno e utilizzato per collocare un'’i- 
scrizione celebrativa o funeraria o per segnalare 
una distanza o un confine. 

Circignani Niccolò + Pomarancio. 

Ciseri Antonio (Ronco, Canton Ticino, 1821 - Fi- 
renze 1891) pittore italiano. Formatosi a Firenze 
(dove si era trasferito nel 1833) alla scuola di P. 
Benvenuti e di G. Bezzuoli. fu esponente di rilievo 
del tardo purismo toscano, nella sua formulazione 
più accademica, con quadri di soggetto sacro con- 
trassegnati da un diligente linearismo e da una cer- 
ta teatralità compositiva (Martirio dei Maccabei, 
1852-63, Firenze, Santa Felicita). Nel 1852 divenne 
professore all'Accademia e nel 1868 fu eletto 
membro del Consiglio Superiore della Pubblica 
Istruzione. L'incarico lo portò a frequenti viaggi e 
gli diede occasione di eseguire molti ritratti di per- 
sonaggi illustri. Nel 1870 ottenne dal governo la 
commissione per l’Ecce Homo (Firenze, Gall. 
d'Arte Mod.). opera che terminò a pochi giorni 
dalla morte e che destò la generale ammirazione. 
cista recipiente bronzeo, di forma prevalente- 
mente cilindrica, diffuso presso etruschi e roma- 
ni e destinato a conservare oggetti di ornamen- 
to: importanti le c. prenestine dei secc. IV e HI 
(così dette dal centro di produzione, Preneste) 
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architettura 
cisterciense 

1-2 Interni delle abbazie di 
Fontenay (1139-47) e 
Fossanova (1163-1208). 


ornate di rilievi e graffiti (celebre la c. Ficoroni). 
cisterciense, architettura stile architettonico 
nato in Borgogna agli inizi del sec. xl e largamen- 
te diffusosi a opera dell’ordine monastico dei ci- 
sterciensi. La forte personalità di san Bernardo fu 
determinante, oltre che per lo sviluppo dell’ordi- 
ne, anche per l’impronta che egli diede all’a.c., 
non tanto col porre principi estetici, quanto col 
condannare la sontuosità e la ricchezza decorativa 
delle cattedrali romaniche: nell’Apologia a Gu- 
glielmo, una violenta diatriba contro Cluny, il san- 
to non solo critica una chiesa «che copre d’oro i 
suoi monumenti e lascia andare nudi i suoi figli», 
ma manifesta anche una profonda avversione per 
la decorazione delle chiese e dei chiostri. L’auste- 
rità della regola cisterciense si riflette dunque in 
questa sobria architettura: le abbazie dovevano 
essere situate in posti isolati, lontano da città, pae- 
sl e castelli, ed essere circondate da un muro, al- 
l'interno del quale doveva trovarsi tutto il neces- 
sario alla vita dei monaci che, aiutati dai conversi, 
coltivavano la terra. La chiesa, con l’abside quasi 
sempre rivolta verso oriente, era posta nella parte 
più alta del terreno prescelto, determinando così 
la posizione del chiostro, generalmente a sud; gli 
edifici monastici erano disposti sempre nello stes- 
so ordine: sul lato est del chiostro, la sala capitola- 
re, il parlatorio, la sala di riunione dei monaci, e al 
piano superiore il dormitorio; sul lato sud, il refet- 
torio, il calefactorium e la cucina (unici ambienti 
riscaldati); sul lato nord, l’ala dei conversi e il cel- 
larium. Proibito era edificare il campanile. All’in- 
terno della cinta, vicino alla porta. potevano tro- 
varsi la foresteria, una cappella accessibile dall’e- 
sterno destinata agli stranieri e alle donne, e di- 
spense, forni, granai, officine, stalle ecc. Anche se 
le abbazie cisterciensi non introdussero molte in- 
novazioni rispetto a quelle benedettine, la dispo- 
sizione degli edifici fu sempre molto rigorosa e la 
loro costruzione sobria e funzionale, grazie anche 
all'uso di moduli spaziali basati sulla forma geo- 
metrica del quadrato riproducibili ad libitum e al- 
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lo sviluppo di procedimenti costruttivi razionali e 
avanzati dal punto di vista tecnologico, che ven- 
nero diffusi in tutta Europa attraverso la creazio- 
ne di cantieri-scuola. 

Gli stessi principi si applicarono naturalmente al- 
le chiese, per le quali i cisterciensi non adottarono 
un solo tipo di pianta, pur diffondendone uno in 
particolare. Esso è ben rappresentato dalla chiesa 
dell’abbazia di Fontenay in Francia, a tre navate, 
quella centrale a otto campate rettangolari oblun- 
ghe, un transetto con due cappelle per ogni brac- 
cio e un’abside a tracciato rettangolare; tutte le 
volte sono a botte e la facciata era preceduta da 
un portico (oggi distrutto). L’abside a terminazio- 
ne piatta non fu un’invenzione dei cisterciensi (la 
si trova, infatti, già prima della fondazione del- 
l'ordine), ma venne da loro adottata con conti- 
nuità per ragioni di semplicità e di economia. Col 
tempo tuttavia le chiese assunsero dimensioni 
sempre più grandi e il numero crescente dei mo- 
naci portò alla moltiplicazione delle cappelle: 
dapprima nei bracci del transetto (quattro per 
braccio) e poi anche nel lato ovest del transetto; si 
arrivò infine a circondare di cappelle il coro su tre 
lati e a costruire absidi a deambulatorio e a cap- 
pelle radiali. Pur restando aderenti alle propor- 
zioni romaniche, i cisterciensi adottarono molto 
presto l’arco acuto e le volte a crociera ogivale e 
ne propagarono l’uso in tutta Europa. In Italia la 
prima filiale dell’ordine fu quella di Tiglieto in Li- 
guria, del 1120 (oggi distrutta); ma i cisterciensi si 
impiantarono soprattutto in Piemonte, in Lom- 
bardia (Chiaravalle Milanese), nell'Italia centrale 
(dove si trova il nucleo più importante e meglio 
conservato di abbazie cisterciensi: Casamari, Fos- 
sanova, San Galgano, Falleri ecc.), in Sicilia e in 
Sardegna. 

citazionismo corrente artistica, nota anche co- 
me Appropriation Art, affermatasi nei primi anni 
Ottanta del Novecento come una delle più tipi- 
che espressioni della cultura postmoderna. Tra- 
montata ogni illusione di lineare progresso stori- 
co, caduto il mito dell’avanguardia, svanita l'aura 
dell’opera, soppiantata dalla sua riproduzione 
tecnica, il c. si basa sull’idea — tarda e manieristica 
variante del principio di montaggio, tipico della 
modernità e dei modernismi — che sia possibile 
misurarsi con l’intero bagaglio della tradizione ar- 
tistica senza più distinzioni diacroniche o gerar- 
chiche. Oltre a citare liberamente stili e linguaggi 
del passato — come avviene soprattutto in campo 
pittorico, dai Nuovi selvaggi tedeschi (Neuen 
Wilden) alla Transavanguardia e agli + anacro- 
nisti — alcuni autori «si appropriano» anche di 
opere altrui, problematizzando 1l rapporto tra co- 
pia e originale. E il caso di una delle più radicali 
interpreti di questa tendenza, l'artista statuniten- 
se Sherrie Levine (n. 1947), che rifotografa cele- 
bri foto di W. Evans e K. Blossfeldt, firmandole 
con il proprio nome o, in modo diverso, di Mike 
Bidlo (n. 1953) che «rifà» fedelmente capolavori 
del sec. xx, da Picasso a Duchamp. 

Cittadini Pier Francesco (Milano 1616 - Bologna 
1681) pittore italiano. Dopo l’apprendistato mila- 
nese si trasferì a Bologna, presso G. Reni. Ma fu a 


Roma che venne a contatto con un ambiente più 
stimolante, frequentando anche artisti fiammin- 
ghi e olandesi che trattavano il paesaggio e la na- 
tura morta. E tali generi, insieme al ritratto, egli 
praticò nell’ambito di un piacevole naturalismo, 
esemplificabile nel Paesaggio della Coll. Boschi di 
Bologna, nelle Nature morte della Gall. Estense di 
Modena e nella Famiglia Malvezzi Campeggi del- 
la Rocca di Dozza Imolese. 

Ciurlionis Mikalojus Konstantinas (Varena, Li- 
tuania, 1875 - Pustelnik, Varsavia, 1911) pittore e 
musicista lituano. Si formò come compositore nei 
conservatori di Varsavia e Lipsia, dove studiò an- 
che psicologia ed estetica, e come pittore, dal 
1904, alla Scuola di belle arti di Varsavia. Fin dal 
suo primo ciclo pittorico, Sinfonia funebre (1903), 
si delinea l’intreccio di pittura e musica tipico del- 
la sua produzione artistica, d’impronta simbolista, 
che nella ricerca di armonie di forme e colori ca- 
paci di restituire sensazioni e ritmi musicali prelu- 
de all’astrattismo. Fu impegnato protagonista del- 
la rinascita della cultura lituana nel primo decen- 
nio del secolo, ma anche presente sulla vivace sce- 
na artistica di San Pietroburgo, in contatto con le 
nascenti avanguardie russe. Le opere che com- 
pongono i suoi cicli pittorici (Creazione del mon- 
do, 1905-06; /nverno, 1907; Sonata delle stelle, 
1908) sono conservate nel Mus. di Kaunas (Litua- 
nia) a lui dedicato. 

Ciussi Carlo (Udine 193@) pittore italiano. La 
sua pittura segnico-gestuale ha avuto un primo ri- 
conoscimento alla Biennale di Venezia del 1964. 
In seguito ha svolto la breve stagione informale in 
una personale pittura-scrittura dialogante con ele- 
menti geometrici (il quadrato, in primo luogo), a 
suggerire una dialettica di razionale chiarezza e 
criptica soggettività. Nei lavori successivi emerge 
il piacere per una sensibile stesura della materia 
cromatica, vibrante in lievi variazioni tonali. 
Civerchio Vincenzo (Crema 1470 ca - 1544 ca) pit- 
tore e scultore italiano. Attivo a Brescia, a Crema e 
forse a Milano, deve la fama a numerosi dipinti 
(Polittico di san Nicola da Tolentino, 1495, Brescia, 
Pin. Tosio-Martinengo, in collaborazione con Fran- 
cesco Napoletano; Deposizione, 1504, Brescia, 
Sant'Alessandro; Assunta, 1517, Travagliato, Santa 
Maria dei Campi; San Sebastiano, 1519, Crema, 
Duomo) e ad alcune sculture lignee (San Pantaleo- 
ne, Crema, Duomo). La sua opera, di valore di- 
scontinuo, è aperta a influenze lombarde (B. Buti- 
none, B. Zenale e 1 leonardeschi), venete e nordi- 
che: negli ultimi anni acquista toni più aspri e ar- 
caizzanti (Annunciazione, 1523, Crema, Duomo). 
Civetta Herri Met de Bles detto il (Bouvignes, 
Dinant, 1500/10 ca - Ferrara o Liegi. 1550 ca) pit- 
tore fiammingo. Il soprannome gli fu dato in Italia 
(dove sembra operasse negli ultimi anni) per la 
costante presenza di una civetta nei suoi dipinti. 
Documentato ad Anversa nel 1535, eseguì soprat- 
tutto paesaggi ampi e fantastici nel gusto di J. Pa- 
tinier, di cui fu probabilmente nipote, caratteriz- 
zati dal contrapporsi di zone selvagge e altre abi- 
tate e dalla vivacità cromatica e luministica (Via 
Crucis, Roma, Gall. Doria Pamphili: Mosé e il ro- 
veto ardente, Napoli, Mus. di Capodimonte: San 


Civitali 


Girolamo penitente e San Giovanni a Patmos, 
Cremona, Mus. Civ.). Singolari i dipinti in cui de- 
scrive con dovizia di particolari il lavoro in miniera: 
Paesaggio con miniere di rame (Firenze, Uffizi). 
Civitali Matteo (Lucca 1436-1501) scultore e ar- 
chitetto italiano. Educatosi a Firenze nell’ambien- 
te di A. Rossellino, e sensibile anche all’influsso di 
Benedetto da Maiano, fu operoso quasi sempre in 
patria, specie per il Duomo, dove eseguì, fra l’al- 
tro, la tomba di Pietro da Noceto (1472), la tomba 
di Domenico Bertini (1479) e il Tempietto del 
Volto Santo (1482-84, unica sua opera certa come 
architetto). Fu interprete originale della cultura 
plastica fiorentina del secondo Quattrocento, ani- 
mando la salda impostazione delle sue figure con 
una contenuta tensione emotiva (Fede, 1473 ca, 
Firenze, Bargello). 

Claesz Pieter (Steinfurth, Vestfalia, 1597/98 - 
Haarlem 1661) pittore olandese. Stabilitosi a 
Haarlem, dal 1617 eseguì numerose nature morte 
rappresentanti una tavola imbandita: cibi e ogget- 
ti vi sono disposti in ordine apparentemente ca- 
suale, ma definito in realtà secondo schemi com- 
positivi di rigorosa semplicità. 

Clair Jean, pseudonimo di Gérard Régnier (Pari- 
gi 1940) storicoe critico d’arte francese. Fondato- 
re dei «Cahiers» del Mus. Nat. d’Art Mod. (1978) 
e direttore del Mus. Picasso di Parigi (dal 1990), 
ha curato importanti mostre monografiche e a te- 
ma al Centre G. Pompidou di Parigi (Duchamp, 
1977; Magritte, 1978; I realismi 1919-1939, 1980; 
De Chirico, 1982; Balthus, 1983; Bonnard, 1984; 
Vienna 1880-1938. Nascita di un secolo, 1986) e al 
Mus. des Beaux-Arts di Montreal (Gli anni Venti. 
L'epoca delle metro poli, 1990; Il paradiso perduto: 
l'Europa simbolista, 1995). Nel 1995 ha diretto la 
46° edizione della Biennale di Venezia, dal titolo 
Identità e alterità. Tra i suoi scritti di arte e teoria 
artistica: Critica della modernità (1983), Medusa: 
l’orrido e il sublime nell'arte (1989), Il naso di Gia- 
cometti (1992). 

claristorio la parte superiore della navata centra- 
le di una chiesa; si leva al di sopra dei tetti delle 
navate laterali ed è dotata di finestre. 

Clark Kenneth (Londra 1903-83) storico dell’arte 
inglese. Formatosi alla scuola di B. Berenson a Fi- 
renze (1926-28), è stato direttore della Nat. Gall. di 
Londra, sovrintendente alle raccolte reali inglesi 
(1934-45) e Slade Professor presso la Oxford Uni- 
versity (1946-50: 1961-62). Tra le sue opere: // revi- 
val gotico (1928), il Catalogo dei disegni di Leonar- 
do da Vinci al Castello di Windsor (1935), Piero 
della Francesca (1951), Il paesaggio nell'arte (1962). 
Clark Lygia + body art. 

classicismo termine derivato da «classico» e da 
esso distinto, giunto a definizione concettuale nel 
sec. xvii. Con esso si designano nel loro comples- 
so quei fenomeni culturali e artistici che sì ispira- 
no al periodo considerato classico, degno cioè di 
porsi come modello esemplare per il grado di per- 
fezione raggiunto. Nell’ambito della cultura occi- 
dentale, per arte classica s'intende sia, in senso la- 
to, l’intero arco della civiltà greco-romana, sia, 
con più preciso riferimento storico, l’arte greca 
dei secc. v e Iv a.C. e in particolare quella fiorita 
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nell’Atene del sec. v a.C.; ma nel corso del tempo 
il riferimento a un ideale di «classicità» ha subito 
forti oscillazioni, rivolgendosi di volta in volta a 
diversi periodi e correnti dell’arte antica (elleni- 
smo, età augustea, tardo impero ecc.). Di conse- 
guenza, se sono riconoscibili nel c. alcune costan- 
ti, quali la ricerca di ordine, proporzione, simme- 
tria, la tendenza all’oggettività, alla funzione dida- 
scalica, alla nobiltà ed elevatezza dei contenuti, è 
altrettanto vero che le varie fasi classicistiche pre- 
sentano complessità di manifestazioni e ricchezza 
di motivi specifici. Tale complessità è accentuata 
dal fatto che il concetto di c. non implica soltanto 
l'imitazione formale di opere del passato, ma 
coinvolge anche aspetti politici, religiosi, morali: 
così l'impero romano rivive nel Sacro romano im- 
pero dell’età carolingia, e a esso s’ispirerà anche il 
neoclassicismo dell’epoca napoleonica; le connes- 
sioni tra la cultura classica e quella cristiana sono 
già strettissime nell’alto medioevo; e quasi sem- 
pre è presente nel c. un richiamo più o meno con- 
sapevole all’ideale greco del kalòs kaì agathés 
(bello e buono), cioè all’indissolubile legame tra 
valori estetici e valori etici. Inoltre è spesso evi- 
dente nel c. l'assunzione di un cosciente riferi- 
mento alla tradizione antica, nel senso di una rea- 
zione polemica e innovatrice rispetto alle manife- 
stazioni artistiche e culturali già in fase di declino, 
ma ancora vive al momento dell’affermarsi di un 
dato movimento classicistico: così avvenne per il 
rinascimento nei confronti del tardo gotico, o per 
il neoclassicismo rispetto al rococò. Caratteristica 
essenziale del c. è anche il suo razionalismo, che 
determina un’intensa teorizzazione, con stretti le- 
gami fra letteratura e arti figurative, e la tendenza 
ad accentuare il carattere intellettuale di queste 
ultime. Infine, occorre tenere presente che cia- 
scun momento classicistico raccoglie l’eredità di 
quello che lo ha immediatamente preceduto, così 
che sì viene man mano determinando una stratifi- 
cazione sempre più complessa. In questo senso, 
nella cultura occidentale il c. ha assunto il valore 
di una vera e propria costante, che ne ha attraver- 
sato l’intera esperienza fino all’epoca moderna. Il 
primo consapevole fenomeno classicistico si ma- 
nifestò ad Atene intorno al 150 a.C.: la decadenza 
politica ed economica della città determinò un ri- 
piegamento sulle gloriose tradizioni del passato, 
dando vita alla corrente artistica neoattica. In età 
romana si ebbero fasi classicistiche nell’arte antica 
ufficiale del periodo augusteo (Gemma Augustea, 
inizi del sec. 1 d.C., Vienna, Kunsthistorisches 
Mus.) e giulio-claudio. Nel sec. i il c. adrianeo fu 
in gran parte frutto dell’iniziativa personale del- 
l’imperatore, che volle far rivivere l'ideale cultu- 
rale greco e promosse un’intensa attività edilizia 
sia a Roma che ad Atene e nelle province. Il filo- 
ne classicistico non si esaurì nella travagliata fase 
del sec. ir, ma riemerse con valori spesso pro- 
grammatici durante i regni di Gallieno e di Co- 
stantino. Nell'arco di tempo tra il periodo tar- 
doantico e il medioevo, la conoscenza della cultu- 
ra classica non andò perduta; si ebbero anzi mo- 
menti di cosciente ripresa, come a Ravenna du- 
rante il regno ostrogoto di Teodorico (sec. vi). Per 
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parlare tuttavia di autentico c., e non del semplice, 
inerte persistere di una tradizione, occorre una 
conscia intenzione di rifarsi all’antichità, nonché 
l'impulso da parte di un mecenatismo di alto livel- 
lo culturale. Ciò si verificò con la grande rinascita 
carolingia, nella quale svolse un ruolo fondamen- 
tale l'atteggiamento politico di Carlo Magno, la 
sua volontà di far rivivere, in tutte le sue manife- 
stazioni, la tradizione dell'impero romano. Alla 
corte di Aquisgrana si creò un cenacolo di dotti, 
dominati dalla figura di Eginardo. Un altro simile 
momento classicistico, sia pure di minore portata, 
si ebbe nel periodo ottoniano. Nell'ambito del- 
l’arte romanica, l’architettura si richiamò a ele- 
menti strutturali romani, quali la volta, l'arco a 
tutto sesto, la muratura piena. Nella formazione 
della grande civiltà figurativa medievale europea 
entrano, soprattutto in Italia, anche temi e icono- 
grafie del mondo antico interpretati con evidente 
volontà di ripresa della forma plastica, come nel 
caso dei rilievi di Wiligelmo a Modena (Genio 
reggifiaccola, inizi del sec. xi, Duomo di Mode- 
na). Con Federico ll il ritorno all’antico si confi- 
gurò di nuovo come volontà di recupero dell’i- 
deale dell’impero e raggiunse talora una straordi- 
naria correttezza filologica (sculture della Porta 
di Capua, 1234-39). La cultura federiciana fu base 
formativa per l’opera intrisa di c. di Nicola Pisano 
(pulpito del Battistero di Pisa, 1260), iniziatore di 
quel rinnovamento figurativo, nell'Italia tra Due- 
cento e Trecento, in cui la componente classicista 
ha un ruolo fondamentale (Arnolfo di Cambio). 

A partire dalla fine del Trecento il c. s'impose a 
Firenze, in concomitanza con il sorgere della cul- 
tura rinascimentale, nell'attività contemporanea 
di pochi artisti innovatori (Donatello, Brunelle- 
schi, Masaccio). S'affermò allora il concetto di 
bellezza come razionalità, proporzione, armonia 
(la concinnitas dell’ Alberti), principio informato- 
re di tutto l’universo, che l’artista sa trasfondere 
nella propria opera. Ciò appare con particolare 
evidenza nell’architettura: l’edificio è sentito co- 
me un microcosmo retto dalle stesse leggi che re- 
golano il macrocosmo. Non a caso l’artista di pun- 
ta di questo periodo fu un architetto, Brunelle- 
schi. Le sue scoperte nel campo della prospettiva 
rivoluzionarono profondamente la concezione 
dello spazio, rappresentato non più empiricamen- 
te, ma con assoluta razionalità. Con lo stesso rigo- 
re logico Brunelleschi s impegnò nello studio dei 
monumenti antichi, visti non come mere testimo- 
nianze archeologiche, ma come espressione di 
una civiltà che si voleva far rivivere globalmente. 
La fase più significativa del c. fiorentino del Quat- 
trocento si ritrova, verso la fine del secolo, nel- 
l’ambiente culturale attorno a Lorenzo il Magnifi- 
co: su sollecitazione di filosofi, letterati e poeti, si 
raggiunse nelle arti figurative (Botticelli, Pollaiolo 
ecc.) la piena integrazione tra forma classica e te- 
mi tratti dalla mitologia e dalla letteratura classi- 
che (La Primavera, 1477-78 e La nascita di Vene- 
re, 1485-88 del Botticelli, Firenze, Uffizi). Occorre 
tuttavia precisare che, malgrado la sua forza, la 
corrente classicista non fu a Firenze incontrastata, 
né priva di ambiguità al suo interno. Anche nei 


suoi maggiori protagonisti, da Donatello ad An- 
drea del Castagno, da Filippino Lippi a Botticelli 
a Piero di Cosimo, affiorarono tensioni, contrad- 
dizioni o addirittura tendenze anticlassiche che 
nel secolo successivo dovevano manifestarsi in 
modo drammatico nella tormentata vicenda ma- 
nieristica. Fuori di Firenze, equilibrio e assoluta 
purezza furono raggiunti nell’opera di Piero della 
Francesca. Al nord, A. Mantegna ricreò l'antico 
con grande accuratezza filologica (San Giacomo 
condotto al martirio, Padova, Cappella Ovetari, 
affresco dipinto dopo il 1453 e distrutto durante la 
seconda guerra mondiale). 

Nel primo Cinquecento il massimo centro artisti- 
co divenne Roma, grazie soprattutto al mecenati- 
smo papale, che vi richiamò i maggiori artisti del 
momento per la realizzazione del grande progetto 
di renovatio della capitale del cristianesimo. Il c. 
romano trovò la sua massima espressione pittori- 
ca nelle Stanze di Raffaello (La scuola di Atene, 
1509-10, Città del Vaticano, Palazzi Vaticani, 
Stanza della Segnatura), mentre Michelangelo 
doveva portare ben presto il c. al punto di rottura, 
aprendo la strada alla crisi manieristica. Nell’Italia 
settentrionale si può parlare di un c. veneto (Fal- 
conetto, Sanmicheli, Sansovino, Palladio e, in pit- 
tura, soprattutto Tiziano), che rivela però una 
sensibilità peculiare per i valori cromatici e lumi- 
nistici. Nel corso del Cinquecento, a seguito del 
grande prestigio dell’arte italiana, il c. cominciò a 
diffondersi dall'Italia in altri paesi europei (di par- 
ticolare importanza, a questo proposito. è la figu- 
ra di A. Diirer). [Il c. seicentesco si affermò in po- 
lemica sia col manierismo che col naturalismo ca- 
ravaggesco, e trovò formulazioni teoriche assai 
precise specialmente col Bellori e nell’ambito del- 
l'accademia francese. Per Bellori, la verità dell’ar- 
te dipende dall’idea, intesa come prodotto cultu- 
rale e basata sulla selezione degli aspetti naturali. 
La perfezione non è più rappresentata, come per 
il Vasari, dall’arte di Michelangelo, ma da quella 
più serena di Raffaello, in cui rivive la grandezza 
degli antichi. In pittura la vicenda classicistica si 
svolse dai Carracci al Reni, al Domenichino, al 
tardo Guercino, sino al Maratta, ma l'artista più 
rappresentativo fu forse il francese N. Poussin, in 
cui la visione lirica s'taccompagnò all’esigenza di 
una rigorosa razionalità (Orfeo ed Euridice, 1648- 
50 ca, Parigi, Louvre). In Francia, le grandi realiz- 
zazioni architettoniche legate a questo fenomeno 
sono rappresentate soprattutto dal Louvre e dal 
palazzo di Versailles. In Inghilterra. dopo il proto- 
palladianesimo di I. Jones, si ritrovano molti ele- 
menti classicistici nell'’opera di Ch. Wren: e pro- 
prio in questo paese, col palladianesimo del primo 
Settecento, il vecchio c. viene a saldarsi col na- 
scente + neoclassicismo, che si configura in modo 
più preciso, in tutta Europa, verso la metà del se- 
colo. Il fenomeno neoclassico segna un mutamen- 
to radicale nell’atteggiamento verso l'antico: si 
può dire che a questo punto l'autentica tradizione 
classicistica è spezzata per sempre, poiché all’uo- 
mo moderno è venuta meno la fede in quell’ordi- 
ne razionale superiore di cui il c. è l'espressione 
simbolica. Gli epigoni neoclassici si prolungarono 
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per tutto l’Ottocento in forme spesso contaminate 
con altri stili e modelli artistici, nell'insieme dei 
più svariati revivals architettonici (con prevalenza 
di quello neorinascimentale). In pittura, il c. otto- 
centesco sopravvisse nell’insegnamento accade- 
mico, contrastato da molti movimenti innovatori, 
nonostante sue componenti siano state decisive 
prima in ambito postimpressionista (da P. Cézan- 
ne a G. Seurat, senza contare le fondamentali 
componenti classiciste della cultura artistica pre- 
raffaellita, purista e simbolista) poi nel cubismo 
(P. Picasso, G. Braque), nel neoplasticismo (P. 
Mondrian) e soprattutto nelle riprese figurative 
degli anni Venti e Trenta, talvolta, come nel caso 
del Picasso di quel periodo, esplicitamente indica- 
te come «neoclassiche» (ma elementi di classici- 
smo si trovano in Valori Plastici e Novecento in 
Italia; Nuova Oggettività in Germania; purismo 
in Francia; precisionismo negli Stati Uniti, oltre 
che in una maniera artistica diffusa negli anni tra 
le due guerre con caratteri, spesso, di ufficialità). 
In tutti questi movimenti il richiamo al c. non va 
inteso semplicemente come riproposizione di sti- 
le, ma soprattutto come aggiornamento secondo 
nuovi linguaggi di criteri compositivi e formali e 
dei principi di tradizione classica di equilibrio, ra- 
zionalità, ordine e chiarezza, con una forte limita- 
zione deglielementi del fare artistico legati ai sen- 
sì e alla partecipazione emotiva. 

Claudel Camille (Fère-en-Tardenois, Aisne, 1864 
- Montfavet 1943) scultrice francese. Sorella del 
poeta PaulC., fu allieva di A. Boucher, sotto la cui 
guida scolpì le prime figure. Perfezionatasi all’ Ac- 
cademia Colarossi a Parigi, nel 1884 entrò come 
apprendista e modella nello studio di Rodin, con il 
quale visse un lungo sodalizio, non solo artistico, 
divenendone musa, assistente e amante. Dopo la 
rottura del rapporto nel 1898, cui si allude sia in 
Fugit Amor dello stesso Rodin sia in L’età matura 
(1893-1903) della C. (entrambi a Parigi, Mus. 
d'Orsay), l’attività di Camille continuò saltuaria- 
mente ancora per pochi anni a causa di disturbi 
nervosi sempre più gravi alimentati dal delirio per- 
secutorio dell'artista contro i presunti furti stilistici 
del maestro, Nel 1913 fu internata nella casa di cu- 
ra di Ville-Evrard, dove restò fino alla morte. Fra 
le opere: Chakuntala (1888-1905), L'onda (1898). 
Claude Lorrain + Lorrain, Claude. 

Cleante (fine sec. vir a.C.) pittore greco della 
scuola Corinzia. Ricordato da Plinio come l’in- 
ventore della «pittura lineare» (tecnica che inseri- 
sce alcune linee dentro i contorni, precedente al- 
l’uso del colore), fu secondo Strabone autore di 
una nascita di Atene e di una distruzione di Troia. 
Clemente Francesco (Napoli 1952) pittore italia- 
no. Attratto dalla cultura indiana, che ha cono- 
sciuto nei frequenti viaggi e da cui ha mutuato 
suggestioni visive, si è accostato alla pittura da 
autodidatta (significativo l'influsso di A. Boetti, 
J. Beuys, Cy Twombly, mentre a metà degli anni 
Ottanta ha lavorato a New York con A. Wahrol 
e J.-M. Basquiat). Dalla fine degli anni Settanta si 
è imposto come uno dei protagonisti della + 
Transavanguardia sviluppando una figurazio- 
ne neoespressionista dalle marcate valenze intro- 


spettive, incentrata su autoritratti deformati e al- 
lucinati, immagini arcane di forte carica erotica, 
figure ambivalenti e straniate, in una totale li- 
bertà di sperimentazione tecnico-stilistica (oltre 
all'olio e all’acquerello, ha praticato l’affresco, la 
scultura, il mosaico, la miniatura e la fotografia). 
Clemente Stefano Maria (Torino 1719-94) scul- 
tore italiano. Largamente attivo in Piemonte, nel- 
l'ambito degli scultori legati allo Juvara, lavorò 
esclusivamente il legno e la cartapesta passando 
dal gusto teatrale delle opere della prima maturità 
(Resurrezione, 1758, Bra, chiesa della Trinità) ad 
espressioni di composta grazia rococò (Angelo, 
Torino, Mus. Civ. d'Arte Antica). 

Clemer Hans (notizie 1494-1512) pittore france- 
se. Originario di Enghien e cugino del pittore J. 
Lieferinxe, operò fra la Provenza e il marchesato 
di Saluzzo, dove è documentato dal 1494, al servi- 
zio del marchese Ludovico 1 e della corte. Prima 
dell’identificazione, veniva indicato come Maestro 
d'Elva, dal vasto ciclo di affreschi nel presbiterio 
della parrocchiale di questo centro (1505-08). Nel- 
la sua produzione, che comprende fra l’altro la pa- 
la con la Madonna della Misericordia (1498-99) e 
gli affreschi (Storie d'Ercole a grisaille) di Casa Ca- 
vassa a Saluzzo, la Madonna del coniglio del Mus. 
Bardini di Firenze (1503) e il trittico di Sainte- 
Marthe a Tarascona (1513), l'originaria formazio- 
ne franco-provenzale si arricchisce di apporti lom- 
bardi e di motivi desunti dalla grafica tedesca, assi- 
milati in uno stile che si caratterizza per l’incisività 
del tratto e la preziosità delle stesure. 

Cleofrade, Pittore di + Kleophrades, Pittore di. 
Cleomene + Kleomenes. 

Cleone (prima metà del sec. tv a.C.) scultore gre- 
co. Appartenne alla scuola sicionia derivata da 
quella di Policleto. Di lui restano tre basi firmate 
rinvenute a Olimpia e a Delfi. 

Clerici Fabrizio (Milano 1913) pittore italiano. 
Laureato in architettura, si è inizialmente dedica- 
to al disegno, cominciando a dipingere alla metà 
degli anni Quaranta, in contatto con L. Fini. La 
sua pittura — caratterizzata da un segno analitico, 
al limite del virtuosismo tecnico — attinge spunti 
dall’archeologia, dalla mitologia, da testi esoterici, 
calandoli in una dimensione fantastico-onirica che 
fa di lui un esponente del surrealismo italiano del 
dopoguerra. E stato anche molto attivo come sce- 
nografo e costumista. 

Clerici Felice (attivo sec. xvir) ceramista lombar- 
do. Nel 1745, dopo essersi occupato di tessuti 


mente eclettica, si i valse della collabor 
buoni decoratori, tra cui P. Rubati (ché 


te). La fabbrica C. produsse anch 
pi plastici e perfino piccoli molziii 
delli orientali ed europei. 
Clérisseau Charles-Louis 
182()) architetto francesc4 
grande ammiratore de: 
le antica, soggiornò a Îî 

dove conobbe J.J. WinckelWgFNn e R. Adam e stu- 
diò le vedute di rovine di G.P. Pannini. Con 
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Jean Clouet 


«Francesco 1» (1525 ca): olio su tavola, cm 96x74. Parigi, 
Louvre. 


Adam si recò a Spalato, dove eseguì disegni e ri- 
lievi del Palazzo di Diocleziano. Tra le sue realiz- 
zazioni più importanti, che si collocano appieno 
nel gusto neoclassico, si ricordano il Palazzo del 
Governatore a Metz e alcuni interni di ispirazione 
antica nella residenza degli zar a Carskoe Selo 
(San Pietroburgo). Nel 1771 si recò in Inghilterra 
e lavorò con i fratelli Adam, continuando a pro- 
durre anche vedute di fantasia all'acquerello che 
influenzarono gli studi architettonici di J. Soane. 
Cleve Joos van + Van Cleve, Joos. 

clipeato ritratto, scolpito o dipinto, racchiuso in 
unclipeo o scudo circolare che funge da cornice; è 
tipico dell’arte romana. 

Clizia + Kleitias. 

Clodion + Michel, Claude. 

cloisonné + smalto. 

cloisonnisme + Pont-Aven, Scuola di. 

Close Chuck (Monroe, Washington, 1940) pitto- 
re statunitense. Esponente di spicco del fotoreali- 
smo americano, dagli anni Sessanta è noto per i ri- 
tratti fuori scala di familiari e amici eseguiti con 
una tecnica basata sulla trasposizione su tela di ri- 
prese fotografiche. Tali interventi, che variano 
dalla riproduzione lenticolare in bianco e nero 
(Autoritratto, Minneapolis, Walker Art Center, 
1967) alle soluzioni pittoriche gestuali, con effetti 
di opacizzazione e di rifrazione caleidoscopica 
(Kiki, 1993, Minneapolis, Walker Art Center), 
fanno della sua opera un'originale combinazione 
di realismo - con programmatici riferimenti alla 
tradizione, dal mosaico a Seurat — e astrazione. 
Clouet Frangois (Tours 1510 ca - Parigi 1572) pit- 
tore e disegnatore francese. Figlio di Jean, fu no- 
minato pittore di corte alla morte del padre e rag- 


giunse presto una fama notevolissima, sia per | di- 
pinti storici e mitologici eseguiti nel gusto manieri- 
stico della scuola di Fontainebleau (Diana al ba- 
gno, Rouen, Mus. des Beaux-Arts; Dama al ba- 
gno, Washington, Nat. Gall.) sia, e soprattutto, per 
i ritratti. La sua attività in questo campo compren- 
de, oltre ai dipinti, una cinquantina di crayons, di- 
segni a matita per lo più in tre lievi tonalità croma- 
tiche. I crayons riflettono chiaramente la lezione 
paterna nei caratteri di severa eleganza e di pene- 
trazione psicologica: dai primi, eseguiti in giova- 
nissima età (// maresciallo di Montjean,1528 ca), a 
quelli più maturi e personali, dove il personaggio è 
generalmente raffigurato dì tre quarti, con i con- 
torni definiti in piena luce (Giovanna d’Albret 
bambina, 1540 ca; la Duchessa d' Étampes, 1545 
ca); da ricordare, in questo settore, la serie dei ri- 
tratti miniati, eseguiti per Caterina de’ Medici su 
medaglioni, nonché su libri di devozione. Nei ri- 
tratti dipinti, peraltro scarsamente documentati, C. 
dimostra una sensibilità particolare per la cultura 
italiana nel taglio compositivo e nelle calde, paca- 
te tonalità cromatiche (// botanico Pierre Quthe, 
1562, Parigi, Louvre), cui si aggiunge una resa at- 
tentissima della personalità e del costume (Zlisa- 
betta d’Austria, 1571 ca, Parigi, Louvre). 

Clouet Jean (Bruxelles 1475/80 ca - Parigi 1541) 
pittore, miniatore e disegnatore di origine fiam- 
minga. Fu attivo in Francia (dove è noto anche 
come Janet) e lavorò per Luigi xI1 e Francesco 1, 
dal quale fu nominato pittore di corte (1523). La 
sua fama è affidata soprattutto ai ritratti: quelli 
eseguiti a pastello, in piccolo formato, iniziarono 
un genere che ebbe enorme successo in Francia 
(si ricordano i 125 disegni del Mus. Condé a 
Chantilly, raffiguranti personaggi della corte fran- 
cese); in quelli dipinti a olio (pochi di sicura attri- 
buzione, tra cui lo splendido Francesco /1del Lou- 
vre) confluiscono il gusto nordico per la minuzio- 
sa, realistica resa fisionomica e il gusto italiano 
per l'ampiezza dell’impostazione formale. 

Clovio Giulio (Grizane, Fiume, 1498 - Roma 
1578) pittore e miniatore italiano. Ebbe un’edu- 
cazione umanistica; già nel 1516 è documentato a 
Venezia, ospite dei Contarini, poi a Perugia con il 
cardinale Grimani. Stabilitosi a Roma dopo un 
soggiorno alla corte ungherese (1523-26), entrò 
nel circolo dei Farnese, distinguendosi per la sua 
abilità di artista sensibile e colto, con influenze da 
Michelangelo e da Raffaello, secondo i canoni del 
manierismo romano. A Roma fu anche in rappor- 
ti con D. Theotokopulos il Greco. Del 1546 è il 
Libro d'ore per Alessandro Farnese (New York, 
Pierpont Morgan Library), suo capolavoro, con 
miniature di singolare virtuosismo tecnico, siglate 
da forzature formali che anticipano soluzioni del 
manierismo internazionale (Spranger). 

Cobra gruppo artistico internazionale. La sigla è 
composta dalle prime lettere dei nomi delle città di 
appartenenza dei singoli artisti: Copenaghen, 
Bruxelles, Amsterdam. Nato a Parigi nel 1948 il 
gruppo raccolse i pittori K. Appel, P. Alechinsky, 
G. Corneille, N. Constant e A. Jorn, interessati a 
una rilettura dell’espressionismo in chiave infor- 
male. Opponendosi a ogni forma di arte colta 0 


accademica, ma anche all’astrattistmo geometrico 
e costruttivista, gli artisti del gruppo privilegiarono 
una vena favolistica-mostruosa, che presenta mol- 
ti punti di contatto con l’arte infantile e l’art brut, 
adottando figurazioni totemiche, di tipo animistico 
o comunque legate al recupero di un patrimonio 
ancestrale di tradizioni popolari, etniche, primitive 
reso con colori saturi e pennellate violente. Il 
gruppo si sciolse nel 1951 (dopo le importanti 
esposizioni di Bruxelles, La Fin et les Movyens, 
1949, e di Liegi, 1951), ma i vari esponenti prose- 
guirono individualmente le loro sperimentazioni. 

Coburn Alvin Langdon (Boston, Massachusetts, 
1882 - Colwyn Bay 1966) fotografo inglese di ori- 
gine statunitense. Nel periodo iniziale della sua 
attività rappresentò la componente più avanzata e 
«modernista» della fotografia pittorialista (St. 
Paul's, London, 1908, New York, Mus. of Mod. 
Art). Successivamente in contatto, a Londra, con 
E. Pound e l'avanguardia vorticista, mise a punto 
il Vortoscope — strumento composto da tre spec- 
chi disposti in forma di triangolo per frammentare 
l’immagine — con il quale ottenne le «vortografie» 
(1916-17), immagini astratte che volevano essere 
il corrispettivo fotografico del cubismo in pittura, 
anticipando analoghe esperienze di L. Moholy- 
Nagy e Man Ray. 

Coccapani Sigismondo (Firenze 1583 - 1643) pit- 
tore e architetto italiano. Allievo del Cigoli, fu in- 
sieme a lui attivo a Roma nella cupola della Cap- 
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I«Tumulto di un nuovo 
autunno» (1961) di G. 
Corneille: olio su tela, 

cm 100x100). Coll. priv. 

2 «Rocce popolate» (1956) 
di A. Jorn: olio su tela. 
Vienna, Museum des xX 
Jahrlunderts. 

3 «Alice grandi...» (196]) 
di P. Alechinsky: olio su 
tela, cm 245 X20)5. 

Coll, priv. 

4 «Personaggi» (1957) di 
K. Appel: olio su tela, 
cm89XxI16. 

Hengelo, Coll. De Jong. 


pella Paolina in Santa Maria Maggiore. Una volta 
espunte dal suo catalogo le opere che vanno resti- 
tuite ad Alessandro Rosi, restano documentate 
come di sua mano una Adorazione dei Magi (Si- 
gna, Santa Maria di Castello) e poche altre opere 
che lo mostrano pittore di stretta osservanza cigo- 
lesca, soprattutto per l’attenzione alla preziosità 
del colore e la descrizione dettagliata dei costumi. 
Coccorante Leonardo (Napoli 1680 - 1750 ca) 
pittore italiano. Sulla scia di V. Codazzi, Ghisolfi 
e S. Rosa, eseguì paesaggi tempestosi, vedute not- 
turne, antichi ruderi sul mare (Porto con rovine, 
Napoli, Mus. di Capodimonte). 

Cochin (secc. xvii-xvii) famiglia di pittori e inci- 
sori francesi. I rappresentanti più significativi fu- 
rono CHARLES-NICOLAS IL VECCHIO (Parigi 1688- 
1754), autore di circa 500 incisioni tratte da dipin- 
ti di artisti del suo tempo (Watteau, Lancret, 
Chardin) e CHARLES-NICOLAS IL GIOVANE (Parigi 
1715-90), figlio del precedente, notevole, oltre che 
come apparatore di feste e cerimonie di corte e 
come disegnatore di segno agile ed estroso, anche 
come scrittore d’arte: si ricordano di lui Viaggio in 
Italia (Parigi 1756-58), raccolta di impressioni del 
viaggio da lui compiuto insieme con Soufflot nel 
1749. Lasciò oltre 1500 incisioni, tra le quali il 
frontespizio dell’Enc yclopédie. 

Cock Hieronymus (Anversa 1507 ca - 1570) pit- 
tore, incisore ed editore fiammingo. Svolse atti- 
vità di pittore solo in età giovanile. In Italia nel 
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1546-48, si dedicò all’incisione di monumenti ro- 
mani. Tornato ad Anversa, aprì la più famosa 
stamperia di incisioni del suo tempo e divenne un 
importante diffusore delle opere dei pittori dei 
Paesi Bassi (fra cui P. Bruegel e F. Floris), oltre 
che del gusto manieristico di provenienza italiana. 
Cockerell Charles Robert (Londra 1788-1863) 
architetto e archeologo inglese. Allievo di R. 
Smirke, costruì in stile neoclassico I’ Ashmolean 
Museum di Oxford (1841-45) e gli edifici per la 
Banca d'Inghilterra a Plymouth, Liverpool e Lon- 
dra. Importante la sua attività di archeologo, illu- 
strata da disegni e pubblicazioni sui ritrovamenti 
dei templi di Figalia, Egina e Bassae. 

Cocteau Jean (Maisons-Lafitte, Seine-et-Oise, 
1889 - Milly-la-Forét, Fontainebleau, 1963) scrit- 
tore, cineasta, critico e disegnatore francese. So- 
prattutto noto come poeta e romanziere, C. ha in- 
trattenuto importanti rapporti con il campo del- 
l’arte, a partire dalla collaborazione ai testi per lo 
spettacolo Parade, presentato a Parigi nel 1917 
dai Balletti russi di Diaghilev, con scene e costumi 
di P. Picasso e musica di E. Satie. Nel 1926 venne 
pubblicata una raccolta di suoi interventi critici 
nel volume Ritorno all'ordine, titolo che divenne 
ben presto slogan. Disegnatore incisivo e ricco d’i- 
ronia (famosi i suoi profili e nudi di figure maschi- 
lì dal tratto continuo), inizialmente caratterizzato 
da modi, addolciti, alla Grosz (Cocteau. Disegni, 
1923), dagli anni Cinquanta si dedicò anche alla 
pittura a olio, alla ceramica e all’affresco. 
Codazzi Viviano (Bergamo 1604 - Roma 1670) 
pittore italiano. Attivo a Roma (dal 1620 ca) e a 
Napoli (dove è documentato dal 1634), si perfe- 
zionò nel genere della veduta prospettica, spesso 
costituita da edifici in rovina. Il suo modo di inten- 
dere obiettivamente la veduta, con ottica lucidità, 
lo inserisce nel discorso, aperto dal Caravaggio, 
dell’acuta e rigorosa osservazione del reale. Molte 
delle sue opere servirono da sfondo a figure dipin- 
te da altri pittori, da G. Lanfranco a M. Stanzione, 
a Micco Spadaro (Villa napoletana, 1641, Be- 
sangon, Mus. des Beaux-Arts), a M. Cerquozzi (// 
bagno, Roma, Coll. Incisa), a Filippo Lauri (Porto 
di Civitavecchia, Roma, Coll. Busiri Vici). 
Codeferri Gian Francesco --» Capodiferro, Gian 
Francesco. 

Codussi o Coducci, Mauro (Lenna, Bergamo, 
1440 ca - Venezia 1504) architetto italiano. Scarse 
sono le notizie sulla sua formazione. Fu attivo a 
Venezia: nel 1469 sì impegnò nella costruzione di 
San Michele in Isola; nel 1483 fu incaricato di 
completare la chiesa e la facciata di San Zaccaria, 
e nel 1482-90 il campanile di San Pietro di Castel- 
lo; dopo il 1490 terminò il prospetto della Scuola 
di San Marco; nel 1498 intervenne alla Scuola 
grande di San Giovanni Evangelista e circa nello 
stesso decennio edificò Santa Maria Formosa e 
San Giovanni Crisostomo. Fra le ultime opere si 
ricordano i palazzi Corner Spinelli e Vendramin 
Calergi (1502) sul Canal Grande. Figura di gran- 
de rilievo nell’ambito dell’architettura veneziana, 
C. affermò, di contro alla personalità sino allora 
dominante di P. Lombardo, una visione assai più 
plastica, di origine rigorosamente toscana, elabo- 


rata probabilmente attraverso la conoscenza di 
opere dell’Alberti, come il Tempio Malatestiano 
di Rimini. Nella chiesa di San Michele, d’altron- 
de, è evidente anche l’influsso di Michelozzo, sia 
nella nitida scansione della facciata, sia nell’inter- 
no dell’elegante cupola di gusto toscano. Impor- 
tantissimo fu poi il contributo che egli diede al nin- 
novamento della città in senso rinascimentale, 
specie nella piazza San Marco, con le stupende 
Procuratie, eseguite più tardi ma certamente su 
suoi disegni. Parallelamente, la soluzione data al- 
la facciata del Palazzo Vendramin Calergi (la sua 
ultima opera, nella quale il gioco delle luci ispira 
un senso di maestosa classicità) farà epoca a Ve- 
nezia per tutto il Cinquecento. 

Coecke van Aelst Pieter (Alost o Aelst, oggi Aal- 
st, 1502 - Bruxelles 1550) pittore e teorico fiam- 
mingo. Tornato nel 1527 da un lungo soggiorno in 
Italia, contribuì a diffondere in patria il linguaggio 
formale del tardo rinascimento italiano pubblican- 
do traduzioni di trattati di architettura (Vitruvio e 
Serlio) e dirigendo ad Anversa una celebre bottega 
che eseguiva pitture (trittico della De posizione, Li- 
sbona, Mus. de Arte Antiga), decorazioni per feste, 
disegni per arazzi (Peccati mortali, Storie di Gio- 
suè) e per vetrate artistiche. Da un viaggio a Co- 
stantinopoli (1533) trasse disegni per una serie di 
incisioni su Usi e costumi dei Turchi. 

Coello Claudio (Madrid 1642-93) pittore spagno- 
lo. Lavorò alla corte di Carlo Il eseguendo pitture 
religiose e ritratti in cui dimostra di aver assimila- 
to la lezione di Rubens, Velazquez, Van Dyck e 
dei maestri veneziani (Ritratto di Carlo n e 
Trionfo di sant’ Agostino, Madrid, Prado). Nel 
1685 venne nominato pittore di camera del re, 
succedendo a J. Carrefio de Miranda; dello stesso 
anno è il suo capolavoro, L’adorazione della sacra 
ostia nella sacrestia dell’Escorial, ambientata en- 
tro un’architettura che prolunga illusionistica- 
mente quella reale della sacrestia popolandosi di 
angeli e di figure allegoriche. 

Coene Jacques (notizie 1398-1404) pittore e ar- 
chitetto fiammingo. Attivo in Francia e Borgo- 
gna, nel 1399 fu chiamato a Milano per eseguirvi 
lavori nel Duomo. Una parte della critica ha iden- 
tificato questo artista con il Maestro di Boucicaut. 
Oggi viene identificato con il Maestro dell’Inco- 
ronazione di Maria, miniatore attivo per Filippo 
l’Ardito. 

Coghetti Francesco (Bergamo 1804 - Roma 
1875) pittore italiano. Formatosi con G. Diotti al- 
l'Accademia Carrara di Bergamo (1818), dal 1821 
si stabili a Roma dove inizialmente frequentò lo 
studio di V. Camuccini e si aggiornò sulle espe- 
rienze dell'accademismo internazionale e del pu- 
rismo. Ebbe importanti commissioni dai Torlonia 
(decorazioni ad affresco e dipinti a olio per le 
molte ville e i palazzi della famiglia) e dalla curia 
pontificia (ritratti di prelati. tra i quali il Rirrarro 
del vescovo Gritti Morlacchi, 1832). Cospicua la 
produzione di carattere sacro (pale d'altare per 
chiese di Bergamo e dintorni: affreschi per San 
Paolo fuori le Mura e San Carlo ai Catinari a Ro- 
ma; affreschi con l’Assunra e Storie della Vergine 
per la Cattedrale di Savona, 1847-49). Rappresen- 
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tante tra i più apprezzati, ai suoi tempi, del gusto 
accademico, tenne dal 1858 al 1873 la cattedra di 
ittura dell’Accademia di San Luca a Roma. 
ola dell’Amatrice Nicola Filotesio detto (Ama- 
trice, Rieti, 1489 - dopo il 1547) pittore e architet- 
to italiano. Attivo in Abruzzo e nelle Marche, so- 
prattutto ad Ascoli Piceno, come pittore sviluppò 
interessi eclettici, dalla giovanile adesione alla tra- 
dizione marchigiana discendente dal Crivelli (po- 
littico con Madonna e santi, Ascoli, Mus. Dioce- 
sano) a un successivo orientamento verso la scuo- 
la umbra e romana (Antoniazzo, Pinturicchio, Si- 
gnorelli) e, infine, verso il classicismo romano di 
Raffaello e Michelangelo, con esiti mutevoli, ca- 
ratterizzati da un’eccentrica ricerca di novità for- 
mali, da marcati risalti plastici e tratti audacemen- 
te espressivi (Madonna in trono e santi, 1513, 
L'Aquila, Cassa di Risparmio; Polittico di Aso, 
1516, diviso fra Pin. Vaticana e Mus. Spencer di 
Lawrence; Disputa con i dottori, 1537 ca, L’Aqui- 
la, San Massimo). Come architetto si espresse in 
forme di nitido e aulico classicismo, innestate con 
intelligenza sulla tradizione locale, sia nelle im- 
portanti opere di Ascoli (facciate del Palazzo dei 
Capitani, 1520, e del Duomo, 1525-39), sia nel suo 
capolavoro: la chiesa di San Bernardino a L’A- 
TRA (1525-42). 
lantonio (attivo a Napoli tra il 1440 e il 1470 
ca) pittore italiano. Operò a Napoli quando, sotto 
il regno di Alfonso d'Aragona, la città si poneva 
come fervidissimo luogo di convergenza di artisti 
e di opere iberiche, provenzali, borgognone e 
fiamminghe. Appunto nel gioco di tali influenze si 
è dibattuta la critica per l’interpretazione dei suoi 
dipinti. Le due tavole superstiti dello smembrato 
polittico per San Lorenzo Maggiore (San Gerola- 
mo nello studio; San Francesco consegna la regola 
agli ordini francescani, 1444-45 ca, Napoli, Mus. di 
Capodimonte) rivelano rapporti con la scuola va- 
lenzana (J. Baco) e con la cultura provenzale-bor- 
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«San Gerolamo nello studio» 
(1444-45 ca): olio su tavola, 

cm 125x150. Napoli, Museo di 
Capodimonte. 
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gognona, specialmente con Barthélemy d’Eyck, 
mentre frammenti minori risentono del soggiorno 
italiano (1444) di J. Fouquet. A questa cultura 
complessa si sommano, dopo il 1450, influssi di- 
retti della pittura fiamminga, frutto dell’interesse 
e degli acquisti di Alfonso d'Aragona, evidenti 
nella Deposizione in San Domenico Maggiore e 
nel Polittico di san Vincenzo Ferrer in San Pietro 
Martire (eseguito presumibilmente tra il 1456 e il 
1465), dove si rivela un nuovo sentimento della 
forma, dovuto alla penetrazione in ambiente na- 
poletano delle novità del rinascimento italiano. 
Né si può dimenticare, in questa fase, la presenza 
accanto a C. del grande Antonello da Messina. 
Coldstream William (Belford, Northumberland, 
1908 - Londra 1987) pittore inglese. Noto sopra- 
tutto come ntrattista Une: Spender, 1937-38, Lon- 
dra, Tate Gall.), dopo una breve collaborazione 
con la cpo (1934-37) per una serie di film docu- 
mentaristici, nel 1937 fu tra i fondatori della Eu- 
ston Road School di Londra, destinata a divenire 
sinonimo di ritorno a una sobria cifra figurativa a 
base naturalistica. Dal 1943 al 1945 fu «Official 
War Artist», quindi (1949-75) professore alla Sla- 
de School. Tale ruolo, insieme alla carica di presi- 
dente del National Advisory Council on Art Edu- 
cation, ne fece il mentore della riforma scolastica 
britannica che introdusse l'obbligatorietà dell’in- 
segnamento storico-artistico nel programma di 
studi (Coldstream Report, 1960) consentendo di 
perpetuare la tradizione formale e stilistica della 
Euston, definitivamente chiusa nel 1939 allo scop- 
pio della guerra. 

Cole Henry (Bath 1808 - Londra 1882) teorico 
dell’industrial design inglese. Con lo pseudonimo 
di Summerly Felix, fu noto anche come autore di 
libri per bambini, guide turistiche e fondatore del- 
la Felix Summerly's Art Manufactures, un’impre- 
sa che aveva tra i suoi fini quello di promuovere il 
gusto del pubblico, elevare il livello qualitativo dei 
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prodotti in serie e valorizzare il design industriale 
attraverso il commercio di oggetti ornamentali 
commissionati a noti artisti inglesi quali R. Red- 
grave, J. Linnel e J. Bell. Membro della Royal So- 
ciety of Arts (1846), fu il più attivo promotore e 
organizzatore della Esposizione internazionale 
londinese del 1851. Soprintendente generale del 
Department of Practical Art (1852), istituì un mu- 
seo per fornire agli allievi delle scuole d’arte 
esempi su cui formarsi. Da tale nucleo si sviluppò 
il South Kensington Museum, ribattezzato nel 
1899 Victoria and Albert Museum. 

Cole Thomas (Bolton-le-Moors, Inghilterra, 1801 
- Catskill, New York, 1848) pittore statunitense. 
Dall’Inghilterra si trasferì, ancora bambino, in 
Ohio, dove cominciò da autodidatta la sua carrie- 
ra artistica, dipingendo gli scenari selvaggi della 
frontiera. Dopo viaggi in Inghilterra e Italia si af- 
fermò come leader della Hudson River School: 
oltre a romantici paesaggi (Paesaggio con tronchi 
d'albero, 1827-28 ca, Providence, Mus. of Art), 
eseguì alcune serie di dipinti allegorici sul tema 
del destino dell’uomo (// corso dell'impero, 1836; 
Il viaggio della vita), che circolarono ampiamente 
in riproduzioni a stampa rendendolo estrema- 
mente popolare. 

Coli Giovanni (Lucca 1636-81) e Gherardi Filippo 
(Lucca 1643-1704) pittori italiani. La loro continua, 
comune attività risale all’alunnato, prima in patria 
presso il Paolini e quindi a Roma presso Pietro da 
Cortona: di quest’ultimo interpretarono alquanto 
superficialmente l’empito barocco, puntando a una 
compiaciuta esaltazione cromatica, rinvigoritasi 
durante il soggiorno veneziano (decorazione della 
Libreria di San Giorgio). Fra le loro numerose im- 
prese romane, si ricordano gli affireschi della cupo- 
la di San Nicola da Tolentino (1670-72) e le scene 
della Battaglia di Lepanto nella volta della galleria 
di Palazzo Colonna (1675-78). 

Colin o Colyn, Alexander (Malines 1527 ca - Inn- 
sbruck 1612) scultore fiammingo. Attivo soprat- 
tutto in Germania e in Austria nell’ambito della 
corte asburgica, eseguì principalmente rilievi per 
le sepolture monumentali dei principi (tomba del- 
l’imperatore Massimiliano 1 a Innsbruck; tomba 
dell’imperatore Ferdinando nel Duomo di Praga, 
1566-89), improntati a un solido mestiere e al gu- 
sto per gli effetti pittorici proprio del manierismo 
di corte fiammingo. 

Colla Ettore (Parma 1896 - Roma 1968) pittore e 
scultore italiano. Trasferitosi nel 1913 a Parigi, la- 
vorò negli studi di Laurens e Brancusi; tornato in 
Italia (1926), eseguì busti in gesso e terracotta po- 
licroma (Ragazza, 1931-41, Roma, Coll. M. Colla) 
sotto l’influsso di A. Martini. Negli anni Cinquan- 
ta aderì a Roma al gruppo Origine con Capogros- 
si, Ballocco, Burri e collaborò col critico E. Villa 
alla rivista «Arti visive». Intorno al 1955 la sua 
opera compì una svolta decisiva con gli assembla- 
ges in ferro arrugginito di recupero - talvolta mon- 
tati anche con parti in legno (Ostaggi, 1956, Tori- 
no, Gall. Civ. d'Arte Mod.) — rielaborati e saldati a 
formare personaggi inquietanti di una nuova mi- 
tologia: Pigmalione (1955, Torino, Coll. Christian 
Stein), Minerva (1958, Brescia, Coll. A. Spada). 


collage tecnica artistica consistente nell’incollare 
a un fondo, dipinto o no, pezzi di carta, ritagli di 
giornale, fotografie, impiegati in funzione di toni 
di colore, di astrazioni formali, di suggestioni ma- 
teriche o come veicolo di informazione. Gli ele- 
menti incollati vengono spesso parzialmente di- 
pinti o disegnati, o sagomati in modo tale da sta- 
bilire un rapporto con lo sfondo e le parti dipinte. 
Si usa anche il termine papier collé quando la 
composizione è ottenuta mediante l’applicazione 
di carte colorate e ritagliate. Si fa risalire l’inven- 
zione del c. al cubismo, e in particolare ad alcune 
nature morte del 1912-13 di Picasso, Braque e 
Gris; essa risponde a istanze formali e compositi- 
ve ma anche all’intento di rifondare la concezione 
dell’opera d’arte, che da riproduzione della realtà 
diventa oggetto ricostruito e autosufficiente. I fu- 
turisti italiani si avvalgono del c. come strumento 
di massima dilatazione espressiva e in funzione di- 
scorsiva e comunicativa, anche ai fini dell’inter- 
vento politico, aspetto questo che ne spiega la ge- 
neralizzata utilizzazione fino a tutti gli anni Venti 
da parte delle avanguardie artistiche con un largo 
impiego dell'immagine fotografica ritagliata e 
montata con altri elementi, reali o disegnati (foto- 
collage e fotomontaggio); nell’ambito del dada 
berlinese e del gruppo sovietico dei costruttivisti il 
c. si sviluppa ulteriormente sfruttando soprattutto 
il principio del montaggio. Nel secondo dopo- 
guerra la tecnica del c. è stata ripresa dal new da- 
da, dalla pop arte dal Nouveau Réalisme secondo 
diverse poetiche ma con punti comuni di riferi- 
mento (Duchamp, Picabia, Schwitters e gli esiti 
americani dell’assemblage surrealista degli anni 
Trenta). 

Collantes Francisco (Madrid 1599-1656) pittore 
spagnolo. Allievo di V. Carducho, è considerato il 
più importante pittore di paesaggio spagnolo del 
xvii secolo. Fu attivo anche per la corte madrile- 
na, in particolare per il Palazzo del Buen Retiro 
(dal 1635), dipingendo scene bibliche e mitologi- 
che con minuscole figure entro ampie e contra- 
state vedute di paese, influenzate da modelli fiam- 
minghi cinquecenteschi. 

collezionismo d’arte termine che designa l’atto 
di raccogliere, conservare ed esporre a un pubbli- 
coristretto o numeroso manufatti di qualsiasi ori- 
gine e provenienza seguendo uno scopo determi- 
nato: prestigio, investimento economico, testimo- 
nianza d’interesse per un’epoca storica, un perio- 
do stilistico, una particolare forma d’arte ecc. Il 
c.d’a. è strettamente legato a fenomeni quali il 
mercato dell’arte, il + mecenatismo, il gusto arti- 
stico e le mode culturali, nonché la formazione 
dei + musei pubblici. Le offerte votive, docu- 
mentate nelle antiche civiltà dell'Egitto, della Me- 
sopotamia e della Grecia, possono essere conside- 
rate le prime forme di raccolte di manufatti arti- 
stici: in ogni centro di culto erano nuniti in appo- 
siti locali i tesori (statue, oreficerie, tessuti ecc.) 
offerti alla divinità locale (si ricordano i tesori di 
Olimpia e di Delfi). Contemporaneamente nac- 
quero le prime raccolte private. formate per moti- 
vi di prestigio economico e culturale (Attalidi a 
Pergamo). I bottini di guerra, frutto della politica 
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di conquista di Roma, sollecitarono la formazione 


di un diffuso c.d’a. e di un ampio mercato artistico 
di opere per lo più di fattura greca. La grande cir- 
colazione di manufatti favorì la crescita della sen- 
sibilità artistica e fu alla base delle prime prescri- 
zioni teoriche per la costruzione di locali adatti al- 
la conservazione delle opere d'arte (Vitruvio). 
Nel medioevo e alla vigilia del rinascimento il gu- 
sto per il prezioso (oreficerie, lavori in osso e in 
ebano) e per il raro (reliquie, curiosità naturali) 
caratterizzò i tesori ecclesiastici (Basilica di San 
Marco, Venezia) e le collezioni laiche (Jean de 
Berry). Nel rinascimento il c.d’a. ebbe per lo più 
un carattere enciclopedico: i prodotti della natura, 
dell’arte e della tecnica vennero raccolti senza di- 
stinzione per soddisfare le esigenze di aggiorna- 
mento in ogni campo del sapere o le ambizioni 
sperimentali ed esoteriche degli uomini del tempo 
(Studiolo di Francesco 1 de' Medici e > Wun- 
derkammern, o raccolte di meraviglie, dei principi 
dell'Europa centrorientale). Le collezioni più im- 
ponenti del Cinquecento nacquero all'interno dei 
centri di 3 iesafcorti di Francesco 1 di Francia, di 
Carlo v e di Filippo i di Spagna); ma, in alcuni ca- 
si, figure singolari di uomini di lettere formarono, 
con mezzi economici limitati, raccolte esemplari 
per tutta l'Europa (collezione di ritratti di uomini 
illustri di P. Giovio a Como). Nel Seicento il c.d’a. 
si aprì a un più vasto pubblico e il mercato d’arte 
acquistò un peso senza precedenti, utilizzando 
preziosi strumenti quali le esposizioni (quasi sem- 
pre in occasione di feste religiose) per invitare al- 
l’arte le classi emergenti. I pittori cercarono di 
adeguare la loro produzione alla nuova clientela 
fornendo opere di costo limitato e di soggetto po- 
co impegnativo, quali bambocciate, nature morte, 
battaglie, paesaggio. Nel Settecento il c.d’a. as- 
sunse caratteri di specializzazione e vide alla ri- 
balta la figura del «dilettante» (in Inghilterra con- 
noisseur, in Francia amateur), viaggiatore, lettera- 
to e critico d'arte precursore del gusto (P.-J. Ma- 
nette, H. Walpole, il console Smith), spesso con- 
sulente d’arte dei sovrani europei (F. Algarotti). 
Tra Settecento e Ottocento, in seguito alle rifor- 
me sociali e alla conseguente rottura degli equili- 
bri di potere tradizionali (soppressione degli ordi- 
ni religiosi; decadenza dell’aristocrazia a causa 
dell'abolizione delle istituzioni di difesa patrimo- 
niale), molti beni artistici vennero dispersi sul 
mercato mentre nuove classi intervenivano in mi- 
sura notevole negli acquisti. Sulla base delie teo- 
rie illuministe si andò affermando l’idea di pubbli- 
co godimento delle opere d’arte, e molti collezio- 
nisti collaborarono con donazioni alla nascita dei 
primi musei (i Medici di Firenze, nel 1737, apriro- 
no la strada alle donazioni delle dinastie europee). 
Il moderno c.d’a. contemporanea, caratterizzato 
da una particolare attenzione per l’arte d’avan- 
guardia e legato al mercato privato delle opere, 
cominciò a delinearsi, in ambito impressionista a 
Parigi, come c. tra artisti o di amici di artisti e mer- 
canti (il pittore G. Caillebotte, per es., aveva mes- 
so insieme una raccolta di una settantina di capo- 
lavori che donò nel 1883 al Louvre, mentre i Van 
Gogh del dottor Gachet finirono al Louvre nel 


1949); fu peraltro sostenuto da figure di mercanti 
come P. + Durand-Ruel, che organizzò le ultime 
due mostre degli impressionisti a Parigi (1882 e 
I94n) e la prima a New York (1886); Josse (1870- 
1941) e Gaston Bernheim-Jeune (1870-1953), che 
lanciarono e sostennero i neoimpressionisti, i na- 
bis, Van Gogh, Cézanne e, all’inizio del Novecen- 
to, Matisse e i fauves, e i futuristi; A. + Vollard, 
che trattava i postimpressionisti e Picasso, e D.-H. 
-+ Kahnweiler, associato in primo luogo ai cubisti, 
la cui eredità passò negli anni tra le due guerre a 
Paul e Léonce Rosenberg, aperti anche agli artisti 
di Valori Plastici, a de Chirico e Mondrian e al 
purismo. W. + Uhde fu l'intermediario tra il mer- 
cato (e il collezionismo) parigino e quello tede- 
sco, soprattutto controllato, per l'arte d’avanguar- 
dia, dalle gallerie berlinesi di Fritz Gurlitt e P. + 
Cassirer, dalla galleria Tannhauser di Monaco e 
dalla galleria Flechtheim a Diisseldorf. 

Da Durand-Ruel, Vollard, dai Bernheim-Jeune e 
anche da Kahnweiler acquistavano i moscoviti 
S.1. + Séukin, mercante, e Ivan Aleksandrovic 
Morozov, industriale, che tra la fine dell’Ottocen- 
to e l’inizio del Novecento misero insieme le più 
importanti collezioni russe d’arte moderna (dagli 
impressionisti ai fauves e a Picasso, Braque e De- 
rain), statalizzate nel 1918 da Lenin e nel 1948 di- 
vise tra l'Ermitage di San Pietroburgo e il Mus. 
Puòkin di Mosca. 

Gli Stati Uniti sono stati il principale luogo di col- 
lezionismo artistico del sec. xx; vi si sono formate 
importanti raccolte private, spesso diventate nu- 
clei originari, o fondamentali componenti, di mu- 
sei pubblici e fondazioni. Alcune di esse sì svilup- 
parono dopo la citata mostra degli impressionisti 
del 1886, poi, a partire dai primi anni del Nove- 
cento, anche attraverso l'opera del fotografo e 
gallerista A. Stieglitz, ma soprattutto grazie all’ef- 
fetto dell’Armory Show (New York, 1913), che 
diffuse tra artisti e appassionati d'arte, ma anche 
in una più vasta cerchia di pubblico, la conoscenza 
dell’ arte europea degli ultimi cinquant'anni. Do- 
po gli «americani a Parigi» Gertrude e Leo + 
Stein, importanti collezionisti diventarono John 
Quinn, Katherine S. Dreier (che nel 1920 aveva 
dato vita con M. Duchamp e Man Ray alla So- 
ciété Anonyme-Museum of Modern Art); Walter 
Arensberg, anch’egli amico di Duchamp; John 
Hay Whitney (dagli impressionisti ai fauves e a 
Picasso); Albert Barnes (impressionisti e postim- 
pressionisti); Lillie Bliss e la signora Cornelius J. 
Sullivan, che con un altro collezionista, A. Conger 
Goodyear, fondarono il Museum of Modern Art 
di New York (1929); Gertrude Vanderbildt Whit- 
ney, fondatrice del Whitney Museum, pure a New 
York (1930-31); Peggy Guggenheim, dalla cui 
raccolta d'arte d'avanguardia deriva l’attuale 
omonima Fondazione di Venezia, ei Rockefeller, 
che finanziarono il Metropolitan Museum e il 
Museum of Modern Art di New York. Da grandi 
collezioni private derivano altri importanti musei 
come il Solomon R. Guggenheim di New York, il 
Kréller-Miiller di Otterlo (Paesi Bassi), 11 Mu- 
seum Ludwig di Colonia. 

Grandi collezionisti italiani di arte contempora- 
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nea sono stati Riccardo Gualino, Carlo De Ange- 
li Frua e Pietro Feroldi; le raccolte degli ultimi 
due confluirono in quella di Gianni Mattioli (ca- 
polavori dell’arte italiana dal 1910 al 1935, esposti 
al pubblico nella casa milanese del collezionista 
dal 1950 al 1965). Molte collezioni, o loro parti, 
sono in seguito passate, a vario titolo, a musei: co- 
me la Jesi alla Pinacoteca di Brera, la Grassi, la 
Vismara, la Jucker e la Boschi-Di Stefano alle Ci- 
viche Raccolte d’Arte di Milano, la Giovanardi al 
Museo d’Arte Moderna e Contemporanea di 
Trento e Rovereto, la Della Ragione al Museo 
d’arte italiana del Novecento di Firenze, la 
Schwarz (di opere dadaiste e surrealiste) alla Gal- 
leria Nazionale d’ Arte Moderna di Roma; la Pan- 
za di Biumo (di arte americana contemporanea) è 
stata divisa tra Villa Menafoglio Litta Panza a Va- 
rese, Guggenheim Museum di New York, Mu- 
seum of Contemporary Art di Los Angeles e Mu- 
seo Cantonale d’ Arte di Lugano. 

Collino o Collini, Ignazio (Torino 1724-93) scul- 
tore italiano. Allievo di C.F. Beaumont e F. La- 
datte e a Roma di G.B. Maini, lavorò a lungo per 
la corte piemontese assieme al fratello FILIPPO 
(Torino 1737 ca - 1800). Tra le sue opere più im- 
portanti sono le Statue allegoriche della Gall. 
Beaumont (Armeria reale) nel Palazzo Reale di 
Torino (1758-62), inviate da Roma, eleganti inter- 
pretazioni di motivi berniniani in cui il classicismo 
accademico è ammorbidito da movenze di gusto 
rococò. Dal 1767 si stabilì a Torino, continuando 
l’attività di ritrattista e di esecutore di statue mar- 
moree per fontane e palazzi. 

colmareccio trave longitudinale che costituisce 
la spina d’un tetto a due spioventi; equivale al ter- 
mine latino columen. 

colmata persiana termine con cui si indica con- 
venzionalmente lo scarico con gli strati di distru- 
zione individuati sull’ Acropoli di Atene e dovuti 
agli assalti dei persiani nel 480 e 479 a.C. I mate- 
riali derivanti da tale distruzione, poi inglobati 
nelle fondazioni delle nuove fortificazioni del 478 
e 467, comprendono elementi architettonici e re- 
sti della decorazione degli edifici dell’Acropoli 
prepersiana, oltre a documenti notevolissimi della 
plastica arcaica come il gruppo dei kotìroi e delle 
kérai (Atene, Mus. dell’Acropoli). 

colombario tipo di camera sepolcrale frequente 
nelle necropoli romane, destinata a corporazioni 
o gruppi di bassa condizione sociale; spesso ador- 
no di pitture, è caratterizzato dalla presenza sulle 
pareti di numerose nicchie sovrapposte in cui ve- 
nivano riposte le urne con le ceneri dei defunti. Il 
nome deriva dall'analogia con le aperture pratica- 
te nei muri per farvi posare i colombi. 

Colombe Jean (attivo a Bourges e in Savoia tra il 
1463/64 e il 1493/94) miniatore francese. Fu dal 
1470 al servizio di Carlotta di Savoia, per la qua- 
le eseguì il Livre des douze périls d’enfer. Tra il 
1482 e il 1489 miniò le Heures de Louis de Laval 
(Parigi, Bibliothèque Nat.) e, per Luigi il Bastar- 
do di Borbone, la Vita Christi di Ludolf di Sasso- 
nia. Contemporaneamente portò a termine per 
Carlo i di Savoia (al cui servizio era entrato nel 
1482) due celebri manoscritti: le Très riches heu- 


res du duc de Berry (lasciate incompiute dai Lim- 
bourg nel 1416 ca e passate per eredità nelle ma- 
ni dei Savoia) e l’Apocalisse (dipinta intorno al 
1430 per Amedeo vui da J. Bapteur e P. Lamy, 
oggi all’Escorial). Pur molto attento ai modi di 
Fouquet, C. si rivela sensibile, specie nei paesag- 
gi e nella resa atmosferica, all’esempio di quelle 
due opere fondamentali per la storia del gotico 
internazionale. 

Colombe Michel (Bourges?, 1430 ca - Tours 
1512/15) scultore francese. Probabilmente fratello 
di Jean, fu attivo dapprima a Bourges e lavorò poi 
per Jean de Bar (in una cappella del castello di 
Baugy, 1462) e per il duca Giovanni 1 di Borbone. 
A una fase successiva appartengono le sue opere 
principali: la tomba di Francesco 11 duca di Breta- 
gna (1502-07, cattedrale di Nantes) e San Giorgio 
uccide il drago (bassorilievo, Parigi, Louvre). E 
documentato inoltre, accanto a J. Perréal, nei la- 
vori alle tombe che Margherita di Savoia fece eri- 
gere nella chiesa di Brou (Bourg-en-Bresse). A 
più riprese in contatto con scultori italiani (in par- 
ticolare genovesi: Pacchiarotto, i Gagini), sì mo- 
strò attento a temi e modelli mediterranei, ma 
conservò sempre l’impronta della sua formazione 
tardogotica, risalente fino a C. Sluter (che, secon- 
do un documento del 1512, conobbe personal- 
mente). 

Colombo Cesare, detto Joe C. (Milano 1930-71) 
architetto e designer italiano. Attivo in gioventù 
anche come pittore e scultore, dagli anni Sessanta 
si dedicò prevalentemente al design e all’architet- 
tura d’interni. S’interessò ai prodotti di uso quoti- 
diano, approfondendo tra l’altro i temi dei mobili 
componibili e dei microambienti integrati. Tra i 
numerosi progetti, uno dei più noti è il Total Fur- 
nishing Unit (1971), esposto al Mus. of Mod. Art 
di New York nel 1972 per la mostra /talia: Il nuo- 
vo paesaggio domestico. 

Colombo Gianni (Milano 1937-93) artista italia- 
no. Esponente di spicco dell’arte cinetica e pro- 
grammata, nel 1959 fu tra i fondatori del milanese 
Gruppo T. Muovendo da ricerche ottico-percetti- 
ve, ha ideato opere dinamiche come le Superfici 
pulsanti (formate da rettangoli di polistirolo se- 
moventi), «opere abitabili» (Strutturazione cine- 
visuale abitabile, presentata al Louvre nel 1964) e 
strutture come gli Ambienti elastici (dal 1967) che 
sfruttano le alterazioni topologiche dello spazio 
per indurre sensazioni di spaesamento nell’osser- 
vatore. Le ricerche su spazi e ambienti sono pro- 
seguite anche negli anni Settanta (Bariestesia, 
1975) e Ottanta (Architetture cacogoniometriche). 
Tra le opere pubbliche, si ricorda il monumento 
alla resistenza europea a Como (1978-83). 
colonna elemento architettonico verticale con 
funzione di sostegno, generalmente cilindrico; 
proporzioni e decorazioni variano a seconda del- 
l’epoca e dello stile. Nella c. classica si distinguo- 
no tre parti: base, fusto, capitello. La c. dell'ordine 
dorico non ha, in genere, base, oppure ha il solo 
plinto, una tavoletta quadrata d'appoggio: nella c. 
lonica tra il plinto e il fusto si trovano invece una 
modanatura convessa, detta toro, e una modana- 
tura concava, detta scozia; nella c. corinzia, e in 
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quella composita romana, sopra il plinto si trova- 
no due 0 più modanature convesse disposte con- 
centricamente all'asse. Il fusto può essere liscio o 
solcato da scanalature verticali, e presenta nelle 
c. più antiche, a circa un terzo dell'altezza, un leg- 
gero rigonfiamento, chiamato entasi, che ha sco- 
po esclusivamente prospettico; all'estremità su- 
periore e a quella inferiore il fusto porta una mo- 
danatura concava, detta apofisi o apofige, che lo 
raccorda rispettivamente agli elementi della base 
e del capitello; nelle c. ioniche e corinzie l’apofisi 
è spesso composta da grani od ovuli allineati e in 
questo caso prende il nome di astragalo; nella 
parte alta del fusto della c. dorica, invece, sotto il 
capitello, si trovano spesso dei sottili solchi incisi 
al termine delle modanature, detti ipotracheli, e 
tre listelli semicircolari chiamati arnulle (in lati- 
no, bracciali). Il capitello, che rappresenta l’ele- 
mento più distintivo dei diversi ordini, ha due 
specifiche funzioni: una architettonica, che consi- 
ste nel raccordare la c. all'elemento che essa so- 
stiene (architrave o arco), e una estetica per di- 
stinguerla da quello: a questa doppia funzione 
corrispondono rispettivamente le due parti in cui 
il capitello in genere è diviso: abaco ed echino. 
Dal punto di vista plastico prevale nel capitello 
dorico e ionico la funzione architettonica, tanto 
che vengono completamente abbandonati gli ele- 
menti simbolici naturali (foglie di palma, di loto) 
o religiosi (teste di divinità o di animali sacri) che 
caratterizzavano i capitelli più antichi, egizi e 
asiatici, mentre il motivo a foglia ricompare, ma 
fortemente stilizzato, nel capitello corinzio e in 
quello composito. Oltre a questi tipi canonici, dal 
tardo ellenismo si diffondono c. di forme partico- 
lari: la c. tortile o a tortiglione, con fusto ritorto a 
forma di treccia; quella rudentata, con le scanala- 
ture riempite per un terzo della base da rudenti, 
elementi di marmo a forma di fune; e quella in- 
cassata, racchiusa parzialmente nel muro. Una 
versione semplificata della c. dorica è la c. tusca- 
nica. di origine etrusca, con fusto liscio talvolta 
poggiante su un plinto. 

Colonna Angelo Michele (Rovenna, Como, 16 4 
- Bologna 1687) pittore italiano. Studiò col Den- 
tone a Bologna e mostrò precocemente facilità in- 
ventiva ed esecutiva sia nella quadratura sia nelle 
figure, tali da farne uno dei più prolifici decorato- 
ri della seconda metà del secole, anche fuori d'I- 
talia (lavori perduti in Spagna e a Parigi). Associa- 
tosi con A. Mitelli e, alla morte di questi (1660 
con G. Alboresi, lavorò a Roma (Palazzo SPade): 
Firenze (Palazzo Pitti), Sassuolo (Palazzo Esten- 
se) Genova (Palazzo Balbi), Rimini, Bologna. 
colonnato elemento architettonico costituito da 
una serie di + colonne, collocate a intervalli re- 
golari e talvolta alternate con + pilastri. 

color field painting corrente pittorica statuni- 
tense, nota anche come post-painterly abstrac- 
tion, delineatasi nell’ambito dell’espressionismo 
astratto americano degli anni Cinquanta del No- 
vecento. Deve la propria definizione al critico C. 
Greenberg che, in un articolo del 1955 per la 
«Partisan Review», ravvisava il tratto comune ai 
pittori B. Newman, M. Rothko e C. Still nelle va- 
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ste campiture monocrome. La c.f.p. si caratteriz- 
za per l’uso astratto e simbolico del colore, steso 
in forma piatta e fluida su porzioni consistenti 
della tela in modo da «avvolgere» lo spettatore e 
sollecitarne la partecipazione emotiva, per la ri- 
duzione della gamma cromatica e, in contrappo- 
sizione all’action painting, per il rifiuto delle com- 
ponenti tattili o materiche della pittura a vantag- 
gio di quelle visuali, spaziali e atmosferiche. Tra i 
principali esponenti, oltre a quelli citati, si ricor- 
dano H. Frankenthaler, M. Louis, K. Noland, J. 
Olitski, A. Reinhardt e F, Stella. 

colori, teoria dei elementi fondamentali del si- 
stema delle arti visive e materie prime della crea- 
zione artistica, i c. si collocano al crocevia tra di- 
versi ambiti culturali: ottica e psicologia, storia 
materiale e simbologia, teoria e pratica artistica. 
Propriamente, i c. sono qualità associate a una 
sensazione stimolata da un fascio di luce e di- 
pendenti dalla lunghezza d'onda della luce 
emessa o riflessa dalla superficie degli oggetti. 
Poiché le superfici alterano la «qualità» dei fasci 
luminosi che riflettono, nel linguaggio corrente il 
c. è inteso anche come attributo della materia o 
come sostanza (colorante o pigmento). 

M LA TRATTATISTICA ANTICA E MEDIEVALE. Î c. han- 
no stimolato fin dall’antichità riflessioni sulla loro 
origine e natura e sul loro ordinamento. I pitago- 
rici chiamano c. la pura superficie dei corpi. Em- 
pedocle considera i c. come un’emanazione dei 
quattro elementi primordiali (terra, aria, fuoco, 
acqua: giallo, nero, rosso, bianco) che colpisce 
l'organo della vista. Per Democrito il c. non è una 
qualità primaria della natura, ma una qualità se- 
condaria frutto di convenzione. Lo stoico Zeno- 
ne di Cizio definisce i c. «i primi schemi della ma- 
teria». Platone nel Timeo li considera come parti- 
celle che provengono dai corpi sotto forma di 
un'emanazione simile al fuoco percepita dall’oc- 
chio che emana anch'esso luce. Una riflessione 
più sistematica sul c. si trova in Aristotele nel De 
sensu et sensibilibus e in particolare nel De colo- 
ribus (probabilmente opera di Teofrasto) che, 
noto attraverso una traduzione latina (1497), di- 
venterà un punto di riferimento per l’umanesimo 
e la pittura italiana tra Quattro e Cinquecento. In 
questo trattato viene fissata la contrapposizione 
tra due c. estremi, il giallo apparentato alla luce e 
il ceruleo alle tenebre, mentre le variazioni inter- 
medie tra questi due c. dipendono dalla percezio- 
ne in rapporto allo schiarimento o all’addensa- 
mento dell’aria. Nel mondo romano una catalo- 
gazione delle qualità intrinseche dei materiali 
cromatici (terre, crete, marmi e pietre preziose) si 
trova nella Naturalis historia (lib. xxxv) di Plinio 
il Vecchio. La riflessione sulla natura materiale e 
teorica del c. prosegue nella trattatistica medie- 
vale, che abbonda di ricettari o piccoli trattati: le 
Compositiones ad tingenda (sec. vin), un ricetta- 
rio molto tecnico per addetti dove appare per la 
prima volta il c. lazure (l'azzurro oltremare di la- 
pislazzuli, più prezioso dell’oro); il De coloribus 
et artibus Romanorum (sec. x), un testo in versi 
latini di un certo Eraclio; la Mappae clavicula 
(sec. x1), un ricettario segreto che rivela alcune 


pratiche alchemiche per la fabbricazione di so- 
stanze cromatiche a base di mercurio, arsenico e 
piombo (cinabro, realgar, minio e biacca), la cui 
conoscenza è indispensabile per accedere a una 
scuola o a una bottega; la Universalium artium 
schedula (sec. x11), attribuita a un certo Teofilo di 
Bisanzio, una sorta di bibbia per la tradizione 
scriptorio-miniaturistica. L'importanza di questi 
testi sta nel fornire non solo le tecniche di estra- 
zione e macinazione delle essenze dei colori, ma 
anche i segreti per fissarle stabilmente, sostituen- 
do ai fissativi alterabili e impuri del passato (sali- 
va, orina, sterco, sangue) fissativi durevoli come 
l'olio di noce, di papavero o di lino, e nell’ab- 
bracciare non solo la pittura, ma anche l’arte del 
vetro, del mosaico, delle terraglie, dello smalto e 
delle miniature. Il dominio segreto della pratica 
del c. viene infranto con il Libro de l’arte compi- 
lato alla fine del Trecento e completato nel 1437 
da C. Cennini: è il primo trattato in cui, oltre al 
ricettario cromatico, si danno consigli di manipo- 
lazione dell’oro e dell’azzurro oltremare e in cui 
si riconosce il primato del pittore che, superando 
il banale uso delle tecniche, dà corpo al progetto 
(disegno) che sta nella sua mente. Cennini distin- 
gue tra c. come nero, rosso, giallo, verde che han- 
no caratteristiche di maggiore naturalezza, e c. 
che presentano insieme caratteristiche naturali e 
artificiali, come il bianco, l’azzurro oltremare o 
l’azzurrite, e il «giallorino». Dal punto di vista 
della simbologia del c., un testo esemplare di età 
medievale è il Trattato dei colori nelle arme, nelle 
livree e nelle divise (detto anche Blasone dei colo- 
ri) di Sicillo, araldo del re Alfonso d'Aragona; 
l’opera è alla base di tutta l’araldica dell’epoca, 
ossia dell’uso dei c. nelle bandiere e negli sten- 
dardi dei comuni italiani e nelle insegne dei loro 
podestà (ai c. astrologici dei pianeti si accostano 
gli emblemi dell’investitura imperiale o papale). 

Mm COLORE, DISEGNO, PITTURA FRA QUATTRO E SEI- 
cenTO. Nel Quattrocento, l’interesse per la pro- 
spettiva mette in secondo ordine le trattazioni 
teoriche sul c., che non è analizzabile attraverso 
l’ottica (perspectiva) tradizionale, perché in esso 
si mescolano percezione visiva e materia; sì affer- 
ma così, a partire da un’antinomia già aristoteli- 
ca, la contrapposizione tra disegno e c. (due ele- 
menti che nella storia dell’arte sono invece stret- 
tamente intrecciati), tra scuola fiorentina e scuo- 
la veneziana, nel segno di una netta priorità rico- 
nosciuta al disegno in quanto elemento formale. 
Leonardo per primo imposta a partire dal 1490, 
nell’incompiuto Libro (o Trattato) di Pittura, 
compilato dal suo allievo F. Melzi e dato alle 
stampe solo nel 1651 dal Du Fresne, una rifles- 
sione sui c. e sulla loro visione («prospettiva ae- 
rea») incentrata su «lume» e «ombra» e sulle leg- 
gi del loro contrasto: accantonando progressiva- 
mente la cosiddetta «prospettiva artistica o artifi- 
ciale» di Brunelleschi e Alberti, la leonardesca 
«prospettiva dei c. o dei perdimenti» diventa il 
modo di raffigurare l’atmosfera del quadro consi- 
derando la trasparenza e l’opacità dell’aria e as- 
sociando a quest’ultima l'azzurro della lontanan- 
za 0 il c. dell'ombra («l'ombra participa sempre 
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1 Foglio di studi di Leonardo su «il lume e l'ombra» (Cod. Atl. f. 513a). Milano, Biblioteca Ambrosiana. 2 
Acquerello di J.W. Goethe con rappresentazione simbolica del magnete. Weimar, Goethe Museum. 3 Pagina da «La 
sfera dei colori» (1809) di Ph.O. Runge: incisione acquerellata. 


del c. del suo obbietto»). Leonardo propone inol- 
tre varie classificazioni cromatiche: in una prima, 
fondata sull’osservazione, tra i principi opposti 
del nero e del bianco, dell’azzurro e del giallo si 
collocanoc. caratterizzati da aspetti di somiglian- 
za (morello, rosso) e dissimiglianza (verde, leoni- 
no, tanè); nella pratica della pittura è invece pos- 
sibile accostare il verde al rosso (paonazzo o bif- 
fa), il giallo all'azzurro. Infine, considerando co- 
me fondamentali sei c. Leonardo propone un ab- 
bozzo di teorizzazione in cui, mantenendo gli op- 
posti del bianco e del nero, considera i c. gialli e 
verdi come più vicini alla luce, mentre colloca i 
rossi e gli azzurri accanto alle tenebre o al nero. 
In maniera più che intuitiva, Leonardo introduce 
i principi di luminosità e di oscurità dei c., di satu- 
razione e di accordo sia per similitudine sia per 
contrasto (complementarietà). 

La trattatistica cinquecentesca sul tema del colo- 
re annovera, accanto al De coloribus di Antonio 
Tilesio, tentativo di fornire un repertorio di «do- 
dici colori» per il confronto e la concordanza del- 
le tinte moderne con quelle antiche, la vasta pro- 
duzione letterario-cortese dei cosiddetti «galatei 
dei c.» a sfondo amoroso, sul modello delle «buo- 
ne maniere» introdotte dal Cortegiano di Baldas- 
sar Castiglione e dal Galateo di Giovanni della 
Casa. Si tratta di piccoli manuali fioriti soprattut- 
to a Venezia e a Ferrara nel Cinquecento, che 
suggeriscono «come parlare coni c.» nei rapporti 
umani e nel dialogo amoroso (/! significato de’ 
colori, 1535, di Fulvio Pellegrino Morato; Dialo- 
go nel quale si ragiona della qualità, diversità e 
proprietà dei colori, 1565, di Ludovico Dolce; 
Trattato de’ colori, 1568, di Coronato Occolti; 
Mostruosissimo mostro, 1592, di Giovanni de’ Ri- 
naldi) e istituiscono. sulla traccia del Libro di na- 
tura d'amore (1526) di Mario Equicola, fantasio- 
se corrispondenze tra pianeti, giorni della setti- 
mana e alfabeto dei c. - Luna (bianco o argento), 


Marte (rosso), Mercurio (viola), Giove (azzurro), 
Venere (verde), Saturno (nero), Sole (giallo e 
oro) — in funzione dei caratteri o temperamenti 
(flemmatici, collerici, sanguigni e malinconici). 
Un diverso approccio al colore è documentato 
dalle trattazioni magico-naturalistiche-alchemi- 
che di Paracelso, Bernardino Telesio, Gerolamo 
Cardano e Giambattista della Porta, mentre agli 
inizi del Seicento Matteo Zaccolini, appartenente 
alla cerchia di Cassiano dal Pozzo, del giovane 
Poussin e di Domenichino, in opere rimaste ma- 
noscritte (De'’ colori e Prospettiva de’ colori) in- 
troduce a partire dalle teorie «armoniche» di 
Gioseffo Zarlino la corrispondenza tra colori e 
musica che già aveva affascinato 1° Arcimboldi e 
non sarà estranea più tardi alle speculazioni di 
Newton. Di ben più ampia portata è, a metà del 
Seicento, la suggestiva classificazione del c. pro- 
posta da Athanasius Kircher nell’Ars Magna lu- 
cis et humbrae (1646), desunta in parte dal con- 
fratello gesuita Francois Aguilon, in parte sugge- 
rita da N. Poussin. Si tratta di una «chromocriti- 
ca», cioè una catalogazione del c. secondo una vi- 
sione enciclopedica che paragona suoni e c. e ad- 
dirittura gusti, età dell’uomo, vizi e virtù e rap- 
presenta una sintesi delle teorie protoscientifiche 
e artistiche elaborate nel corso del Cinquecento. 
Assumendo una «linea ad arcobaleno», Kircher 
pone alle estremità due c., il nero e il bianco, trai 
nali si dispongono, vicino al bianco, il ffavus 
giallo), in mezzo il rubeus (rosso) e più vicino al 
nero il coeruleus. Le mescolanze di giallo e blu 
producono il viridis (verde), allineato sopra il 
rosso con la stessa quantità di luce e di ombra. 
L'aspetto più suggestivo di questa teoria del c. è 
che luce e ombra sono concepiti come due trian- 
goli intersecantisi in quanto metafora dell'anima 
e del corpo; la linea dell’ombra contraddistingue 
i pittori, mentre la linea della luce è tipica della 
scienza fisica e dell’ottica. 
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Tra Sei e Settecento, R. de Piles, autore tra l’altro 
di un Dialogo sul colore (1673), nella Bilancia dei 
pittori (1708) propone una classificazione quasi 
statistica fissando alcuni valori chiave (composi- 
zione, disegno, colore ed espressione) in base ai 
quali ‘attribuisce un punteggio da uno a venti aj 
maggiori pittori. L’opera conferma la preminenza 
dei valori del disegno della scuola toscana rispetto 
al colore della scuola veneziana, con la mediazio- 
ne dei pittori fiamminghi che traggono beneficio 
da entrambe; nel giudizio di de Piles, molto favo- 
revole ai veneziani (Giorgione, Tiziano, Bassano), 
Rubens, che compilò un De lume et colore andato 
perduto, sta tuttavia alla pari con Raffaello. 

BIL PRISMA DI NEWTON. Dalla metà del Seicento, la 
scienza sperimentale studia ic. a partire dalle ca- 
ratteristiche del raggio di luce e dello spettro cro- 
matico. Utilizzando un prisma di cristallo che ri- 
frange i raggi luminosi secondo angoli diversi (Ot- 
tica, 1704), I. Newton giunge a scomporre un rag- 
gio di luce nelle sue componenti cromatiche di- 
mostrando che la luce bianca è una mescolanza di 
luce di tutti i colori e costruendo la prima teoria 
sistematica del c. In realtà lo spettro della luce vi- 
sibile è continuo e la decisione di isolare in esso 
sette colori deriva da un’analogia con le note di 
una scala musicale a cui Newton fa corrispondere 
ciascun colore. L’intuizione dei sette c. del disco 
cromatico si compie con il «settimo» c., l’indaco 
delle Antille che in quegli anni stava sostituendo 
in Europa il blu, l'antico guado o pastello (/satis 
tinctoria). Da questo momento rimarrà però irri- 
solto fino alla fine del Settecento e ai primi del- 
l'Ottocento, con Th. Young e poi con H. von 
Helmholtz, il problema della diversità sostanziale 
tra i c. sottrattivi, fabbricati con i pigmenti (por- 
pora, azzurro e giallo), che mescolati danno il ne- 
ro, € i c. additivi (blu, verde, rosso) che sovrappo- 
nendosi danno il bianco immateriale della luce. 
L’aspetto di meraviglia che suscitava l’esperimen- 
to di Newton era la sua reversibilità: la luce entra- 
va nel prisma, si disperdeva nei sette c. e poi si ri- 
componeva nella luce bianca, con la semplice in- 
versione del prisma (experimentum crucis). 


Sotto il profilo storico-artistico, accanto alla vi- 
sione atmosferica dei pittori — dall’alta definizio- 
ne di Canaletto al trattamento espressivo di Con- 
stable alla completa dissoluzione del paesaggio 
pittorico in Turner ottenuta attraverso il c. — il 
Settecento segna il trionfo dell’arte «riprodotta» 
con la diffusione del bianco e nero della stampa e 
dell'incisione. In questo contesto uno sconosciuto 
pittore Jacques Christophe Le Blon, di origine 
tedesca, nell’opera fondamentale per la grafica 
moderna Coloritto, o l'armonia del colore nella 
pittura (1725-30), individua la difficile strada del- 
la riproduzione a c., utilizzando tre inchiostrazio- 
ni diverse della stessa lastra trattata in «maniera 
nera» cioè a mezzatinta; si tratta dei primi risulta- 
ti ancora imperfetti della tricromia, molto utiliz- 
zata nelle tavole anatomiche. 

M DALLA «FARBENLEHRE» DI GOETHE AL DIVISIONI- 
smo. Con l'affermarsi delle teorie estetiche ro- 
mantiche verso la fine del Settecento, gli aspetti 
scientifici della concezione del c. lasciano il posto 
a visioni soggettive. Esemplare in questa direzio- 
ne il lavoro di sperimentazione e riflessione che 
occupò tutta la vita di J.W. Goethe, il primo a 
proporre una moderna critica basata sulle affinità 
e qualità dei c. che si attraggono e respingono co- 
me energie chimiche ed elettromagnetiche. Nella 
Farbenlehre (1808), elaborata a partire dalle ricer- 
che dei Materialien zur Geschichte der Farbenlhe- 
re, vero lavoro enciclopedico sulla percezione dei 
c. che costituisce la parte storica della Teoria dei 
colori, Goethe si oppone all’ottica di Newton e al- 
la sua divisione fisica e oggettiva della luce elabo- 
rando una teoria sostanzialmente psicologica, si- 
mile per certi aspetti a quella delle moderne neu- 
roscienze, che coinvolge e implica la prospettiva 
del soggetto. Rispetto alla unità fittizia del bianco 
della luce newtoniana, Goethe evidenzia i fonda- 
mento dialettico che sta alla base della natura e 
della percezione dei colori: il c. è legato alla luce e 
all’oscurità, più in generale al bianco e al nero, 
che come mescolanza danno il grigio. Goethe di- 
stingue i c. in «fisici» (quelli atmosfenci, percepiti 
attraverso fenomeni naturali), «fisiologici» (quel- 


4 Tavola delle diverse intensità di colore secondo la teoria di M.E. Chevreul. 5 «Il canone della totalità» (1922): 
modello concettuale dello spazio dei colori di P. Klee. 6 Sfera cromatica in sette gradazioni di luce e dodici toni: 
tavola di J. Itten pubblicata in «Utopia — Documenti della realtà» (1921). Zurigo, Itten- Archiv. 
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Sino alla fine del sec. xv, quando si cominciò a 
produrli industrialmente, i colori sono stati fabbri- 
| cati a partire da pigmenti, sostanze coloranti di 
origine organica e inorganica. Seguendo tradi- 
zioni tramandate nelle botteghe da maestro a di- 
scepolo, erano gli stessi pittori a prepararsi i c., 
macinando pigmenti e aggiungendovi solventi e 
agglutinanti (uovo, cera, oli, resine). 

| principali coloranti di origine minerale che si pre- 
sentano allo stato terroso o roccioso sono le terre 
(terra di Siena, terra d'ombra, terra di Cassel; il bi- 
tume, usato in strati sottili per le velature nella pit- 
tura a olio), e le ocre, gialle e rosse (sinopie), im- 
piegate fin dalla preistoria. A questo gruppo ap- 
partengono anche il prezioso azzurro oltremare 
naturale, derivato dalla frantumazione del lapi- 
slazzuli, pietra importata dall'Oriente e usata per 


le parti azzurre più nobili dei dipinti, e l'azzurrite, | 


un carbonato basico di rame già conosciuto dai 
romani (il /apis armenius di Plinio), meno raro e 
costoso e quindi più facilmente accessibile. 

A base metallica sono i vari tipi di bianco (cerus- 
sa o bianco d'argento; bianco di piombo detto an- 
che biacca; bianco di zinco); i rossi a base di fer- 
ro o di piombo (il minio, in uso in Egitto e a Roma) 
o di mercurio, come il cinabro e il brillante vermi- 
glione (rispettivamente forma naturale e forma 
sintetica di soifuro di mercurio), considerato que- 
st'ultimo un'importante innovazione tecnologica 


della pittura medievale; i gialli di cromo, di cad- | 


mio, di zinco, di arsenico (l’orpimento, pigmento 
color dell'oro, e il realgar, la forma arancione del 
solfuro d’arsenico, chiamato da Plinio sandracca, 
entrambi assai velenosi); i verdi di rame (usati nei 
secc. xv-xvii) e di cromo; gli azzurri di cobalto; i 
bruni (bruno Van Dyck, bruno di Marte) a base di 
| ossididi ferro; i neri a base di carbone elementa- 
| re (nerofumo, nero animale, grafite ecc.) o di 0s- 
i sidi di ferro e di manganese. 

i  Traicolorantidi origine vegetale, in genere poco 
i solidi e molto sensibili alla luce, quindi adatti so- 
prattutto per le velature, si possono ricordare la 
lacca di garanza o di robbia dalla colorazione 
rossa (estratta dalla radice della Rubia tinctorum 
coltivata in Europa sin dal sec. x), usata nel me- 


dioevo e nel rinascimento, il nero di vite, il bruno ; 


di robbia, il verde linfa ricavato dal succo delle 
bacche di ramno, usato sin dal sec. xv in alter- 
nativa al verderame, pigmento tendente a intac- 
care i supporti. Fonti di azzurro alternative all’ol- 
tremare e all’azzurrite erano per gli artisti medie- 
vali le tinture di guado (/satis tinctoria), coltivato 
in Europa, e di indaco, pianta esotica dal ben più 
intenso potere colorante. Tra i coloranti di origine 
animale figurano il carminio estratto dalla cocci- 


niglia, il nero avorio, il bruno di seppia, la porpo- | 


ra (secrezione rosso violacea prodotta da mollu- 


schi gasteropodi marini, usata nell'antichità per 


tingere tessuti). 
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li che dipendono dalla percezione del soggetto) e 
«chimici» (c. oggettivi fissati naturalmente o arti- 
ficialmente sui corpi o sulle sostanze, che unisco- 
no i segreti dell’antica alchimia con quelli della 
chimica moderna); da ultimo considera le valenze 
simboliche del colore (la cosiddetta «azione sensi- 
bile-morale»). Nel cerchio dei colori di Goethe, 
forse ispirato dalla Sfera dei colori di Ph. O. Run- 
ge (Farbenkugel, 1809: ai poli si trovano il bianco 
e il nero, all’equatore i c. primari e le mescolanze 
sature e sul resto della sfera i valori intermedi, ma 
su tutto prevale il simbolismo mistico dei c.), lo 
schema triangolare dei c. fondamentali (rosso, 
giallo, blu) trova riscontro in quello dei colori in- 
termedi (il verde tra il giallo e il blu; il violetto tra 
il rosso e il blu; l’arancio tra il rosso e il giallo). 
Goethe si sofferma anche su alcuni fenomeni otti- 
ci che si verificano durante la percezione dei c.: 
l'osservazione di un c. fondamentale determina il 
richiamo cromatico del c. complementare per il 
principio del «contrasto consecutivo» (fissando il 
giallo appare il violetto, fissando il blu appare l’a- 
rancio, fissando il verde appare il rosso), mentre 
per il principio del «contrasto simultaneo», c. con- 
tigui manifestano reciproche simpatie e antipatie, 
scurendosi o schiarendosi a seconda della forza 
cromatica degli uni rispetto agli altri (il violetto 
accanto all’azzurro appare chiaro e tende al rosso, 
accanto a un arancio appare più scuro). Negli 
stessi anni, i pittori romantici, come Ph.O. Runge 
e C.D. Friedrich, negli effetti cromatici dei loro 
quadri, ricchi di visioni mattutine e crepuscolari, 
suggeriscono la dialettica tra i c. della luce e del- 
l'ombra, contrapponendo il giallo al blu e intro- 
ducendo il color porpora, un rosso più chiaro 0 
più scuro a seconda della presenza di azzurro, che 
evoca il desiderio dei c. mediterranei della classi- 
cità ma anche aspetti nascosti di esotismo, come 
in E. Delacroix (tra i primi a comprendere la for- 
za del contrasto simultaneo dei c.), e nei simbolisti 
G. Moreau, F. Khnopff, A. Bòcklin. 

L'impressionismo segna il trionfo dell'esplosione 
cromatica rispetto al disegno accademico otto- 
centesco, senza però offrire una precisa elabora- 
zione teorica che invece si ritrova nel «c. suggesti- 
vo» di V. Van Gogh, un artista che nell’elabora- 
zione di una poetica dei toni scuri e poi dei toni 
chiari mostra una sconcertante sensibilità croma- 
tica alla base della quale sta la scoperta della ma- 
terialità come sostanza del colore. Nel suo nutrito 
epistolario viene anticipato ciò che diventa rifles- 
sione scientifica nel postimpressionismo di G. 
Seurat e P. Signac e nei divisionisti italiani, G. Se- 
gantini, G. Pellizza da Volpedo, A. Morbelli e G. 
Previati, teorico quest’ultimo del movimento con 
l’opera Principi scienti fici del divisionismo (1906). 
Tale pittura «scientifica» (pointillisme) muove 
dalle leggi intuite da Goethe e formulate scientifi- 
camente dal fisico e chimico M.E. Chevreul (La 
legge del contrasto simultaneo fra i colori, 1839). 
Si tratta del «c. diviso», steso a piccoli tocchi at- 
traverso pennellate minute, talora puntiformi: 
per effetto dell'accostamento di pigmenti puri 
sulla tela si formano sulla retina di chi osserva 
mescolanze cromatiche ottiche con veri effetti 
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additivi (e quindi di maggiore brillantezza e in- 
tensità) in virtù del contrasto simultaneo e del- 
l'accostamento dei complementari ai loro opposti 
(rosso-verde, blu-arancione, giallo-viola). 

MB COLORI DEL NOVECENTO. Con le avanguardie e 
l'affermazione dell’astrattismo, teorizzato da W. 
Kandinski} in particolare in Lo spirituale nell’arte 
(1911-12), dal movimento del Blaue Reiter e da 
P. Klee nella Teoria della forma e della figurazio- 
ne (1956, postumo), la pittura abbandona gli 
schemi figurativi per iniziare un cammino ine- 
splorato di contaminazione con altre arti (musica, 
poesia, plastica). E Kandinski) in particolare a 
istituire analogie tra colori e suoni musicali (az- 
zurro-flauto, blu-violoncello), a partire dalla cor- 
rispondenza fra tinta e timbro sonoro; e se Kan- 
dinski) riecheggia di Goethe gli spunti sulla va- 
lenza «morale» del c. nella sua speculazione sul- 
l’azione psicologico-simbolica dei colori (giocata 
sulle polarità caldo-freddo, bianco-nero, centri- 
fugo-centripeto, per cui al giallo è attribuita una 
natura terrestre e al blu una natura spirituale), è 
Klee a reinterpretare il cerchio goethiano dei co- 
lori nel «canone della totalità», in cui la luce sta in 
alto e l'oscurità in basso mentre a metà si collo- 
cano i colori fondamentali che si integrano fun- 
zionalmente producendo quelli intermedi in un 
movimento infinito che si svolge lungo la circon- 
ferenza, mentre J. Itten con l’Arte del colore, ela- 
borata accanto a Kandinski) e Klee nel primo pe- 
riodo della scuola del Bauhaus di Weimar (dal 
1919), accentua la componente esoterica diretta- 
mente influenzata dalle dottrine «antroposofi- 
che» di R. Steiner (L'essenza dei colori) insisten- 
do sulla origine mistica e sulla spiritualità dei c. 
Negli stessi anni, approfondimenti sul c. sollecita- 
ti tra l’altro dalle ricerche di J. Albers e L. 
Moholy-Nagy sui meccanismi della visione del c., 
sì possono ritrovare tanto nella Gestalttheorie 
(K. Koffka e W. Kòhler) quanto nella ricerca psi- 
coanalitica di Jung. La classica contrapposizione 
di forma e c. può spiegare la costante rivalità tra 
Matisse e Picasso e più in generale tra lo spirito 
dei nabis e dei fauves e la tendenza cubista, men- 
tre il futurismo italiano è in bilico tra il cromati- 
smo divisionista (U. Boccioni era allievo di Pre- 
viati) e un effetto cromatico volto alla ricerca del 
volume e del movimento (G. Balla e F. Depero). 
Dal cromatismo puntinista di Seurat discendono 
per certi aspetti, ma con una valenza antiscientifi- 
ca, le esperienze, nell’ambito dell’espressionismo 
astratto, dell’action painting di J. Pollock e del 
color field di M. Rothko che rappresentano poli 
opposti della sperimentazione cromatica contem- 
poranea; in essa sono ancora salvi quei principi di 
opposizione, armonia e astrazione che vengono 
meno nel «c.-immagine» della pop art (sopravvi- 
vendo soltanto in J. Johns). Anche il c. unico di 
Y. Klein diventa il paradosso enigmatico di un c. 
ultimo, che sfocerà nei «monocromi» e «achro- 
me» della pittura a metà del secolo, dallo spazia- 
lismo fino all’arte concettuale, da L. Fontana a P. 
Manzoni, in cui sono al tempo stesso polemica- 
mente affermate e negate le «seduzioni» del c. 
Solo negli ultimi decenni del Novecento l’arte ha 


combine painting 


avvertito di essere orfana oltre che del c. anche 
della pittura: di qui le ricorrenti nostalgie per 1 
sogni cromatici dell'avanguardia del primo No- 
vecento o per l’estetica dell’aura romantica. 
Coltellini Michele di Luca dei (Ferrara 1480 ca - 
1559 ca) pittore italiano. Formatosi a Ferrara, in 
una prima fase risentì particolarmente dei modi 
del de’ Roberti e del Costa giovane, unendovi un 
taglio rude nelle figure e un particolarismo di 
ascendenza nordica (Morte della Vergine, 1502, 
Bologna, Pin. Naz.). Trasferitosi a Bologna attor- 
no al 1503, ammorbidì il suo stile sotto l’influsso 
del Francia e del Costa (Madonna in trono con 
angeli e i donatori, 1512, Ferrara, Pin. Naz.). 
columen + colmareccio. 

Colyn Alexander + Colin, Alexander. 
comacini, maestri maestranze di costruttori e 
lapicidi attivi durante il medioevo. L’origine del- 
la denominazione, che ricorre per la prima volta 
nell’editto di Rotari (643) e quindi nel Memora- 
torium attribuito a Grimoaldo (662-671) o a Liut- 
prando (712-744), è stata variamente collegata al- 
la supposta provenienza delle maestranze da Co- 
mo e dai territori circostanti o al fatto che esse la- 
voravano cum machinis in cantieri organizzati. E 
probabile che tali costruttori e quanti operavano 
alle loro dipendenze (carpentieri, muratori, lapi- 
cidi, stuccatori) fossero, almeno inizialmente, ar- 
tigiani comaschi, aventi l'appalto delle costruzio- 
ni nel regno longobardo nei secc. vii e vin. Col 
tempo, la denominazione passò probabilmente a 
indicare il mestiere anche quando chi lo praticava 
non era più originario di Como. Abilissime nel 
taglio e nell’uso della pietra e del laterizio, le 
maestranze comacine furono attive in diverse re- 
gioni d’Italia e d'Europa. Se, a causa della scar- 
sità delle testimonianze, è assai difficile indivi- 
duare i caratteri della loro opera in epoca longo- 
barda e carolingia, gli importanti edifici lombardi 
dei secc. x-xI abitualmente riferiti alla loro atti- 
vità (per es. il complesso di San Pietro e San Be- 
nedetto al Monte in Civate) dimostrano che eb- 
bero un ruolo importante nel rinnovamento del- 
l'architettura e della scultura nel primo romani- 
co. La loro opera fu proseguita in età romanica 
dai costruttori e lapicidi della corrente comasco- 
lombarda. 

Comans Marc de (attivo a Parigi nella prima 
metà del sec. xvi1) arazziere fiammingo. All’inizio 
del secolo aprì una manifattura nel Faubourg 
Saint-Marcel assieme a F. de la Planche. Nel 1607 
Enrico Iv concesse ampi privilegi all'impresa, che 
C. continuò a condurre anche dopo la morte del 
socio e che si affermò negli anni successivi come 
una delle più importanti di Parigi. 

combine painting termine coniato da R. Rau- 
schenberg per descrivere le opere da lui realizzate 
dalla metà degli anni Cinquanta, combinazioni di 
superficie dipinta, immagini fotografiche e ogget- 
ti reali (ready-made ma anche animali impagliati), 
con cui tentava di superare i limiti imposti dalla 
bidimensionalità della tela. L'inserimento di un 
oggetto d’uso mirava a spaesare lo spettatore, at- 
tivandone le associazioni inconsce. Il termine si ap- 
plica anche agli assemblaggi di J. Johns e J. Dine. 


commesso 
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commesso tecnica decorativa, in particolare di 
pavimenti, simile all'+ intarsio, ma consistente 
nel far combaciare pietre di forma e colori diversi 
fino a costituire un piano completo secondo un 
disegno dato. 

committenza + mecenatismo. 

compendiaria, pittura definizione che le fonti 
antiche riferiscono a un tipo di pittura rapida, nel- 
la quale il modellato delle figure viene realizzato 
utilizzando, invece che il disegno, violenti contra- 
sti di luce e il colore distribuito a macchia. Tale 
tecnica, nata in ambito alessandrino tra i secc. Iv e 
n a.C., trovò fortuna a Roma nel mosaico e nelle 
decorazioni parietali di quarto stile pompeiano, in 
particolare, in quelle a opera di Fabullo alla Do- 
mus Aurea. Considerata da Petronio (Satyricon, 
2, 2) come la causa principale della decadenza 
della pittura tradizionale, è vista invece da Plinio 
(Naturalis historia, xxv, 110) come la prova della 
conquista di una maggiore abilità pittorica. 
compluvio nell’atrio della casa romana, larga 
apertura quadrangolare del soffitto attraverso la 
quale l’acqua piovana cadeva e scolava daltetto a 
falde inclinate nel sottostante imp/uvio, una vasca 
di forma analoga destinata a raccoglierla. 
comportamentale, arte definizione applicabile 
a diverse espressioni artistiche degli anni Sessan- 
ta del Novecento (dagli + happenings alla + 
body art, dalla + performance art all’arte + con- 
cettuale), oggetto di una rassegna della Biennale 
di Venezia del 1972: Opera o comportamento. Il 
denominatore comune è la relazione diretta che 
l'artista stabilisce con il pubblico, la realtà circo- 
stante e i media. La documentazione è spesso fo- 
tografica. Tra i più noti interpreti italiani, L. On- 
tani, V. Pisani e L. Patella. 

composito ordine architettonico romano di epo- 
ca imperiale, chiamato anche trionfale per la ric- 
chezza della decorazione e perché usato negli ar- 
chi di trionfo, che fonde ed elabora elementi dello 
stile + ionico e + corinzio; nel capitello, la gran- 
de voluta dell’ordine ionico si sovrappone alla 
doppia corona di foglie d’acanto dell'ordine co- 
rinzio. Comparso per la prima volta nell’Arco di 
Tito, fu ampiamente utilizzato dagli architetti che 
dell’epoca di Domiziano e Settimio Severo. 
computer art espressione con cui si indicano 
opere realizzate o progettate per mezzo di un cal- 
colatore elettronico. I primi esperimenti furono 
contemporanei alla nascita della cibernetica, nel 
dopoguerra: nel 1950 B.F. Laposky utilizzò un 
calcolatore per generare immagini su di un oscil- 
loscopio. Dagli anni Sessanta, il collegamento del 
computer alla stampante rese possibile realizzare 
sequenze di immagini astratte: a metà degli anni 
Settanta, il pittore H. Cohen mise a punto un pro- 
gramma specifico (AARON) con cui produrre dise- 
gni. E stato tuttavia nella seconda metà degli anni 
Novanta, con la diffusione di Internet. che l’arte 
digitale ha registrato un notevole sviluppo, con il 
filone della Net.art, realizzata per la sola fruizione 
in rete. Sono nati siti come Adaweb, uno dei pri- 
mi a raccogliere le opere web di artisti contempo- 
ranei, e si sono moltiplicate le commissioni per i 
progetti in rete e le raccolte museali dedicate al- 


l’arte digitale (Walker Art Center, Minneapolis; 
ZKM, Karlsruhe). Nel 1997, Documenta x ha 
ospitato una sezione dedicata alla Net.art. 

conca + abside. 

Conca Sebastiano (Gaeta, Latina, 1680 - Napoli 
1764) pittore italiano. Allievo del Solimena a Na- 
poli, dal 1707 fu a Roma, dove si accostò a C. Ma- 
ratta (soffitto con l’/ncoronazione della santa in 
Santa Cecilia in Trastevere) e svolse (fin oltre il 
1750) una fervida attività, entrando a far parte 
(1729) dell’Accademia di San Luca, di cui diven- 
ne una delle personalità eminenti, e godendo del- 
la protezione del cardinale Pietro Ottoboni. Fu in 
seguito anche al servizio della corte sabauda (di- 
pinti nell’Oratorio di San Filippo e in Santa Te- 
resa a Torino). Da queste esperienze d’intona- 
zione classicheggiante passò al modi più grandio- 
si del barocco dopo il ritorno a Napoli nel 1752, 
ispirandosi alle opere di L. Giordano (dipinti in 
San Pietro Martire e in Santa Chiara). 
concettuale, arte corrente artistica internazio- 
nale. Il termine «concettuale» compare per la 
prima volta nella seconda metà degli anni Ses- 
santa del Novecento nell’ambito del gruppo in- 
glese + Art & Language (con particolare riferi- 
mento al pittore J. Kosuth) per indicare l’opera- 
zione artistica intesa come pura produzione 
mentale. Da allora l’etichetta di concettuale è 
stata applicata a esperienze spesso molto diver- 
se, confondendo poetiche non del tutto assimila- 
bili come la land art e l’arte povera. A un vaglio 
rigoroso, gli esponenti più ortodossi si riducono 
a J. + Kosuth, Victor Burgin (n. 1941), Robert 
Barry (n. 1936), Lawrence Weiner (n. 1942), 
Douglas Huebler (n. 1924), Alain Kirili (n. 
1946), B. + Nauman, O. + Kawara, Bernard 
Venet (n. 1941), J. + Beuys e al gruppo Art & 
Language; tra gli italiani si possono ricordare 
Emilio Prini (n. 1943), V. + Agnetti, G. + Pao- 
lini. Pur nella difficoltà di definire univocamente 
la tendenza, si può affermare che con l’a.c. si as- 
siste alla sparizione dell’oggetto, ovvero a una 
sua radicale diminuzione d’importanza nel qua- 
dro dell'operazione artistica, mentre si accentua 
il valore primario della dimensione mentale ri- 
spetto al manufatto; l’arte è vista come idea, lin- 
guaggio, definizione dei suoi strumenti, cono- 
scenza attraverso il pensiero anziché attraverso 
la concreta materialità dell’opera. Anticipatrici 
dell’a.c. sono state le operazioni di M. Duchamp 
a partire dagli anni Dieci del sec. xx (lo Scola- 
bottiglie,’ Orinatoio, la Ruota di bicicletta, i baffi 
alla Gioconda), e i loro sviluppi dadaisti e neo- 
dadaisti (anni Cinquanta e Sessanta). 

concio grosso blocco cubico di pietra impiegato 
per costruzioni. 

Conconi Luigi (Milano 1852-1917) pittore, inci- 
sore e architetto italiano. Cresciuto nel clima 
della Scapigliatura milanese, fu legato da rap- 
porti di amicizia a T. Cremona, la cui opera in- 
fluì profondamente sulla sua attività di pittore. 
Molto apprezzato per il suo estro di illustratore e 
caricaturista (nel 1882 fondò con L. Beltrami e 
altri il settimanale satirico illustrato «Guerin 
Meschino»), eseguì notevoli incisioni monotipa- 
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1 «Una e tre sedie» (1965) diJ. Kosuth. New York, Museum 
of Modern Art. 

2 «Finestra o insegna a parete» (1967) di B. Nauman: neon 
e tubi di vetro. New York, coll. priv. 

3 «Libro dimenticato a memoria» (1969) di V. Agnetti: carta, 
cm 69,5x100. Milano, Civico Museo d'Arte Contemporanea. 
4 «Feb. 23, 1966» (1983) di O. Kawara: olio su tela. Nagoya, 
Museo Municipale. 


te (con predilezione per temi fantastici e grotte- 
schi) e stese anche ambiziosi progetti architetto- 
nici, partecipando, tra l’altro, al concorso per il 
monumento a Vittorio Emanuele ir a Roma 
(1881). Dagli anni Novanta si dedicò al ritratto e 
al paesaggio (Ritratto della signora Mantegazza, 
1906, Milano, Istituto dei Ciechi; Notte serena, 
1913, già Milano, Coll. Jucker). 

Conconi Mauro (Milano 1815-60) pittore italia- 
no. Formatosi a Brera (1832-36), subì il fascino 
della pittura di F. Hayez. Negli anni 1837-42 la- 
vorò a Torino al seguito del suo maestro C. Bello- 
sio, realizzando per Carlo Alberto di Savoia affre- 
schi di soggetto mitologico e religioso in Palazzo 
Reale e nelle ville di Pollenzo e Racconigi. Auto- 
re di dipinti dal gusto romantico, letterario e sto- 
rico (Rinaldo e Armida, Milano, Gall. d’Arte 
Mod.), ebbe successo anche come pittore religio- 
so (chiese di Origgio, Malnate, Uboldo, Galliano; 
Assunta, 1854, conca absidale del Duomo di Lo- 
di). Fu inoltre abile ritrattista (Ritratto di Carlo 
Bellosio, 1850, e Ritratto di Giovanni Juva, 1851, 
entrambi a Milano, Gall. d'Arte Mod.). 
concreta, arte corrente artistica europea ricon- 
ducibile al movimento astrattista moderno, co- 
me filiazione del neoplasticismo. Nell’aprile 
1930 usciva il numero unico di + «Art Concret», 
la rivista di un gruppo di pittori e scultori parigi- 
ni fondato da Th. Van Doesburg con il proposito 
di sperimentare un lavoro collettivo nella casa- 
studio di Meudon. I principi furono enunciati nel 
Manifesto sull’arte concreta (1930), il testamento 
artistico di Van Doesburg. Vi era postulata 
un'articolazione fra l’esperienza di «De Stijl» e i 
fenomeni della cultura d'avanguardia nonché 
una maggiore libertà compositiva, in polemica 
con P. Mondrian. L'artista inteso come genio 
isolato fu definito un «grandissimo ostacolo alla 
nascita di un’arte universale», il cui linguaggio 
acquistava ormai una dimensione urbanistica nel 
progetto della «Città di Circolazione». Il termine 
a.c., ripreso in Svizzera da H. Arp e da M. Bill e 
in Italia dal + mac (Movimento Arte Concreta) 
negli ultimi anni Quaranta, è stato anche consi- 
derato, correntemente, come sinonimo di arte 
astratta. Più propriamente, però, indica quella ri- 
cerca artistica che si propone di dar luogo a un 
sistema di forme parallelo al naturale, dunque 
non riducibile a quest’ultimo e assolutamente 
non imitativo, mentre nel concetto di astrattismo 
è implicita l’idea che il procedimento astrattivo 
trovi nel dato di natura il suo punto di partenza. 
Condivi Ascanio (Ripatransone, Ascoli Piceno, 
1525 ca - 1574) pittore e scrittore italiano. Mode- 
sto artista, aiuto e seguace di Michelangelo alla 
metà del sec. xvi, deve la sua fama al fatto di es- 
sere l’autore di una Vita di Michelagnolo Buo- 
narroti (pubblicata a Roma nel 1553), importan- 
tissimo documento biografico, ispirato probabil- 
mente dallo stesso Buonarroti, in risposta e talo- 
ra in polemica con la biografia pubblicata nell’e- 
dizione delle Vite del Vasari del 1550. 
confessione nelle prime chiese cristiane. la cel- 
letta sotto l’altare con le spoglie del santo; è detta 
anche + cnpta. 


Congrès International d’Architecture Moderne 


John Constable 


«La cattedrale di Salisbury 
vista dalla residenza del 
vescovo» (1823): olio su 
tela, cm 87,6Xx111,8. 
Londra, Victoria and 
Albert Museum. 


Congrès International d’Architecture Moder- 
ne + CIAM. 

Coninxloo, van + Van Coninxloo. 

conio pezzo di metallo durissimo (un tempo fer- 
ro, oggi in genere acciaio), in cui vengono incisi 
l'effigie e le scritte da imprimere sul tondino della 
moneta o della medaglia. 

connoisseurship + attribuzione. 

Conrad von Soest (?, 1360 ca - ?, dopo il 1422) 
pittore tedesco. Attivo a Dortmund, dove godette 
di un’eminente posizione sociale, nel 1403 datò e 
firmò l’altare della Passione nella parrocchiale di 
Nieder-Wildungen, suo capolavoro. Fra gli altri 
dipinti a lui riconducibili, vanno ricordate tre ta- 
vole di un frammentario altare di Maria nella Ma- 
rienkirche di Dortmund: opere in cui influssi fran- 
co-borgognoni e la conoscenza delle miniature di 
Jacquemart de Hesdin, probabile conseguenza di 
viaggi compiuti verso il 1380, hanno ammorbidito 
la sua maniera, facendone il più significativo espo- 
nente dello stile cortese in ambito tedesco e por- 
tandolo a superare la perdurante influenza di 
Maestro Bertram sulla pittura di Westfalia. Nelle 
tavole di Dortmund (1420 ca) il suo mondo pitto- 
rico si fa più robusto e più scarno, e le composi- 
zioni acquistano maggiore monumentalità. 
Consagra Pietro (Mazara del Vallo, Trapani, 
1920) scultore italiano. Compiuti gli studi all’ Ac- 
cademia di Palermo, nel 1944 si trasferì a Roma, 
dove aderì all’astrattismo partecipando al gruppo 
Forma (1947). Partito da una ricerca sui materia- 
li, in seguito ha realizzato rilievi scultorei quasi bi- 
dimensionali (Piccolo colloquio romano, 1957, 
bronzo, Parigi, Mus. Nat. d’Art Mod.) nei quali 
tende ad annullare lo spessore sino a giungere al- 
le lamine sottili della grande Città frontale, una 
proposta urbanistica polemicamente utopica cui 
ha dedicato anche l'omonimo pamphlet (1969). 
Constable John (East Bergholt, Suffolk, 1776 - 
Hampstead 1837) pittore inglese. Figlio di un 


proprietario di mulini sul fiume Stour, trascorse 
l’infanzia nella regione natale, alla quale rimase 
affettivamente molto legato per tutta la vita. Nel 
1799 si recò a Londra per frequentare i corsi del- 
la Royal Academy. Interessato soprattutto al 
paesaggio, studiò i paesisti classici (C. Lorrain, N. 
Poussin, G. Dughet) ma anche gli olandesi del 
sec. XVII e, fra gli inglesi, Th. Girtin, J.R. Cozens, 
R. Wilson e Th. Gainsborough. Per i suoi dipinti 
si ispirò spesso agli stessi luoghi, tornando a di- 
stanza di anni sul medesimo soggetto: si ricorda- 
no le numerose vedute della brughiera di Ham- 
pstead (la più nota è quella del 1828, al Victoria 
and Albert Mus. di Londra) e della Cattedrale di 
Salisbury (La Cattedrale di Salisbury vista dalla 
residenza del vescovo, 1823, Londra, Victoria and 
Albert Mus.). Fonte d’ispirazione particolarmen- 
te feconda fu il natio Suffolk, che gli suggerì mol- 
ti dei suoi dipinti migliori: /{ mulino di Flatford 
(1817 Londra, Tate Gall.), // carro di fieno (1821, 
Londra, Nat. Gall.), // cavallo che salta (1825, 
Londra, Royal Ac. of Arts), La valle di Dedham 
(1828, Edimburgo, Nat. Gall. of Scotland). Du- 
rante i suoi viaggi C. schizzava vivacissimi spunti 
dal vero (due quaderni degli anni 1813-14 sono 
ora nel Victoria and Albert Mus. di Londra), che 
in seguito sviluppava, il più delle volte sempre 
«dal vero», in piccoli bozzetti e quindi rielabora- 
va in bozzetti di grande formato, fino a giungere 
all’accuratissima esecuzione definitiva del dipin- 
to. Alcune sue tele, esposte al Salon di Parigi nel 
1824, ottennero grande successo e influenzarono 
E. Delacroix e i paesisti della Scuola di Barbizon. 
In patria, tuttavia, la sua arte incontrò resistenze 
e perplessità, e solo nel 1829 la Royal Academy 
lo ammise fra i propri membri. I suoi ultimi anni 
furono travagliati da difficoltà di salute e da pro- 
blemi familiari; anche la sua pittura s’incupì nei 
toni: Hadleigh Castle, mattino dopo una notte di 
tempesta* (1828-29, New Haven, Yale Center for 
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British Art); Fattoria nella valle (1835, Londra, 
Tate Gall.), // cenotafio (1836, Londra, Nat. Gall.). 
L'arte di C., che in letteratura ha il suo equivalen- 
te nella poesia di Wordsworth, è impegnata in 
uno studio costante, approfondito, della natura. 
Non una natura generica e idealizzata, com'era 
nella tradizione del + pittoresco, da cui pure egli 
prese in parte le mosse, ma un paesaggio, un luo- 
go preciso, visto in una data stagione, in una data 
ora del giorno, in determinate condizioni di luce e 
d’atmosfera, spesso specificamente indicate: per 
esempio, in certi suoi studi di cieli. C. disse che la 
natura doveva essere decifrata come si decifrano i 
geroglifici egiziani; e il suo costante tornare sugli 
stessi temi, così come i suoi procedimenti di ela- 
borazione attraverso disegni e bozzetti, sono una 
riprova della profondità della sua analisi. 
Constant C. Nieuwenhuis detto (Amsterdam 
1920) pittore e teorico olandese. Tra i fondatori 
del gruppo + Cobra, è stato anche membro del- 
l'Internazionale situazionista. Negli anni Sessanta 
ha lavorato al progetto utopico di una città ideale, 
New Babylon, simbolo di totale libertà creativa. 
Contamin Victor (Parigi 1840 - Le Vésinet, Pari- 
gi, 1893) ingegnere francese. Fu tra gli organizza- 
tori dell'Esposizione di Parigi del 1889, nel cui 
ambito realizzò, in collaborazione con Ch.-L.-F. 
Dutert, la Galerie des Machines (demolita nel 
1910). Questo edificio vetrato sorretto da arcate 
in ferro a tre cerniere, le cui dimensioni (m 420 X 
115 x 48) superavano ogni tentativo precedente, 
è con la Tour Eiffel, costruita per la stessa occa- 
sione, uno dei primi e più audaci esempi di impie- 
go dei nuovi materiali e delle nuove tecnologie. 
Contant (o Constant) d’Ivry Pierre (Ivry-sur- 
Seine 1698 - Parigi 1777) architetto francese. 
Membro dell’Accademia dal 1728, si orientò pro- 
gressivamente verso forme neoclassiche, evidenti 
soprattutto nel progetto per la chiesa di Saint- 
Vaast ad Arras (1755) e in quello (non realizzato) 
per la chiesa della Madeleine a Parigi, oltre che in 
edifici civili (palazzo del governo a Lilla). 

Conti Primo (Firenze 1900 - Fiesole, Firenze, 
1988) pittore italiano. Autodidatta, dipinse i primi 
quadri verso i quindici anni con una tavolozza e 
una semplificazione formale affini ai fauves. Nel 
1917-19 partecipò al movimento futurista (Bam- 
bola-sintesi di notte moderna, 1918, Prato, coll. 
priv.). Dopo il 1920, la sua pittura si fece tipico 
esempio di ritorno all'ordine. Anche attivo come 
scenografo, dal 1941 ha avuto la cattedra di pittu- 
ra all'Accademia di Firenze. Nel secondo dopo- 
guerra ha condotto una ricerca di semplificazione 
lirico-dinamica della forma, in cui riemerge il ri- 
cordo delle opere futuriste, con esiti astrattisti do- 
po il 1965. A Fiesole la Fondazione a lui intitolata 
comprende un importante archivio di materiali di 
arte del Novecento. 

Contini Giambattista (Roma 1641-1723) architet- 
to italiano. Figlio dell’architetto Francesco e allie- 
vo del Bernini, operò nell’ambito della corrente 
classicistica laziale (Duomo di Vetralla e di Vi- 
gnanello, 1730; chiesa delle Stimmate di San 
Francesco a Roma, 1708). 

Contino Antonio (Lugano 1566 - Venezia 1600) 


architetto italiano. Tipico rappresentante del tar- 
do manierismo veneziano, eseguì tra l’altro la 
Scuola di San Gerolamo, ora Ateneo Veneto 
(1592-1600), la ricostruzione del campanile di San 
Giorgio dei Greci e il ponte dei Sospiri (1600), at- 
tiguo alle prigioni, sulla riva degli Schiavoni. 
contrafforte struttura di sostegno applicata a un 
muro, perlopiù per bilanciarne la spinta in corri- 
spondenza di un arco o di una volta. 

controluce effetto di contrasto che si ha in pittu- 
ra quando una parte in ombra si staglia sullo sfon- 
do luminoso. 

contromuro + antemurale. 

controspinta azione esercitata da un elemento 
architettonico (per es. un + contrafforte) costrui- 
to appositamente per bilanciare una spinta. 
Contucci Andrea + Sansovino. 

Conze Alexander (Hannover 1831 - Berlino 
1914) archeologo tedesco. Allievo a Berlino di 
E. Gerhard, diresse gli scavi austriaci a Samo- 
tracia e di quelli tedeschi a Pergamo, di cui stu- 
diò i complessi monumentali pubblicando | ri- 
sultati degli scavi in Le indagini archeologiche a 
Samotracia (1875-80) e Le antichità di Pergamo. 
Città e paesaggio (1912-13). Fondamentali an- 
che i suoi studi sui rilievi in terracotta dell’isola 
di Melos (1862-1913) e sui monumenti sepolcra- 
li attici (1893-1906). Fu professore presso le uni- 
versità di Halle, Vienna e Berlino, poi direttore 
della raccolta di sculture del Mus. di Berlino 
(1877), dove si dedicò alla ricostruzione del fre- 
gio dell’altare di Pergamo. 

Cooper Samuel (Londra 1609-72) miniatore in- 
glese. Scolaro di J. Hoskins, legato a Cromwell e 
più tardi a Carlo ni, eseguì ritratti dei più noti per- 
sonaggi del tempo che raggiungono, pur nelle ri- 
dotte proporzioni della miniatura, effetti di grande 
respiro, riecheggiando la lezione di A. Van Dyck 
per la luminosità e il tocco (Oliver Cromwell, Car- 
lo tr, ambedue a Londra, Wallace Coll.). Numero- 
si miniatori inglesi si formarono alla sua scuola. 
Coop Himmelblau studio di architettura austria- 
co fondato a Vienna da Wolf D. Prix (n. 1942), 
Helmut Swiczinsky (n. 1944) e Rainer Michael 
Holzer (uscito dal team nel 1971); nel 1989 è en- 
trato a far parte del gruppo Frank Stepper (n. 
1955). Dedicatasi inizialmente allo studio di 
strutture spaziali pneumatiche e di design d’in- 
terni, dagli anni Ottanta C. H. ha aderito al deco- 
struttivismo, segnalandosi all’attenzione interna- 
zionale. Tra le opere, l'ampliamento dell’edificio 
in Falkestrasse a Vienna (1983-88), il cinema 
multisala Ufa a Dresda (1993-98), l'ampliamento 
della Kunstakademie di Monaco (dal 1995). 
copia in senso stretto, è la riproduzione di un’o- 
pera d'arte eseguita senza l'intervento diretto 
dell’autore o dei suoi aiuti (o assistenti). La c. si 
distingue dalla + versione e dalla + replica. Pri- 
ma dell’invenzione di mezzi meccanici di ripro- 
duzione, c. e modelli in gesso svolsero un ruolo 
fondamentale nel diffondere la conoscenza delle 
opere d’arte. Caso paradigmatico è quello delle c. 
tardoellenistiche e romane di opere greche. Nel 
medioevo, artisti e artigiani (il cui apprendista- 
to consisteva in gran parte nel copiare le opere 
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La riproducibilità dell’ opera d’arte dalla copia antica alle a iatnaloge digitali 


In che misura e in che senso un'opera d'arte può 
considerarsi riproducibile? La concezione moderna 
dell'artista come autonoma individualità creatrice e 
il concetto romantico di creazione artistica come 
manifestazione della genialità dell'artefice hanno 
contribuito a imporre il valore di unicità e irripetibilità 
dell’opera, sempre frutto di uno stile e di una tecni- 
ca personali. La valorizzazione del prototipo rispet- 
to alle opere da esso derivabili fa sì che al concetto 
di copia siano associate intrinseche connotazioni li- 
mitative. Fin dal Seicento la necessità di distinguere 
le copie dagli originali fu una delle maggiori preoc- 
cupazioni critiche dei collezionisti, per i quali le co- 
pie rappresentavano il livello più basso nella scala 
dei valori estetici. Nell'epoca della più ampia dispo- 
nibilità di mezzi di riproduzione tecnica, alcune cor- 
renti e pratiche artistiche come la body art, l'arte ci- 
netica, la performance e l'happening, valorizzando 
nella fruizione dell'evento artistico l'interazione di- 
retta col pubblico più che la decodifica dei meri dati 
iconografici, hanno in qualche modo ribadito la so- 
stanziale irriproducibilità dell’opera. E tuttavia fin 
dall'età ellenistica le opere d’arte sono state copia- 
te, imitate, riprodotte. La sfera semantica del termi- 
ne «riproducibilità» comprende, fra gli altri, i tre se- 
guenti significati: 1) possibilità di derivare da un ori- 
ginale uno o più duplicati; 2) possibilità di riprodurre 
un originale cercando di emularne le caratteristiche 
stilistiche e tecniche; 3) possibilità di descrivere un 
originale mediante mezzi e supporti diversi da quel- 
li che lo costituiscono. Da questa suddivisione si 
possono derivare tre grandi ambiti di applicazione 
del termine al campo della pratica artistica: quello 
della duplicazione, quello della copia e quello della 
riproduzione. 

La duplicazione. Dai sigilli assiri ai multipli contem- 
poranei, sono sempre esistite nella storia dell’arte 
opere nate come «matrici» per la riproduzione, il cui 
valore è impresso concettualmente nel prototipo, 
dunque nell’idea o progetto anteriore a ogni singola 
duplicazione materiale. La derivazione dei duplicati 
avviene con procedure per lo più meccaniche 
(stampa, calco, fusione, conio, modellazione a 
stampo) ovvero manualmente secondo istruzioni 
codificate riguardanti misure, rapporti, materiali, ele- 
menti iconici e colori. Rientrano in quest’insieme le 
stampe d'autore e gli oggetti d'uso e d'arredo, dal 
vasellame ideato nelle manifatture settecentesche 
come quella di Wedgwood (fra l'altro come imita- 
zione di modelli antichi) ai prodotti delle Wiener 
Werkstàtten di fine Ottocento, dai modelli ancora in 
produzione progettati nel Bauhaus alle realizzazioni 
dell’industrial design attuale. Negli anni Sessanta 
del Novecento, artisti della pop art hanno adottato 
la ripetizione seriale come elemento estetico, con- 
cettuale e sociologico, accostando duplicati di 0g- 
getti e di immagini per creare opere originali, a loro 
volta duplicabili e comunque riproducibili in una pro- 
vocatoria messa in questione dell’autenticità del- 
l'oggetto artistico. 

La copia. La possibilità di rifare un originale cercan- 
do di emularne quanto più possibile le caratteristi 


che stilistiche, formali e tecniche, pur nella consape- 
volezza della irriducibile alterità del modello, coinci- 
de in gran parte con il concetto di copia (dal latino 
copia, «abbondanza», «quantità»). La copia può es- 
sere definita come l'emulazione fedele di un'opera 
d’arte eseguita senza l'intervento diretto dell'autore 
o dei suoi aiuti e si distingue sia dalla replica, opera 
fedele a un originale, proveniente dalla bottega del- 
l'artista ed eseguita da assistenti sotto il suo avallo, 
sia dalla versione, opera che mostra delle varianti 
autografe rispetto all'originale (per es. le numerose 
redazioni dell'/sola dei morti di A. Bòcklin). In stretta 
relazione anche con il concetto di mimesis-imitazio- 
ne, la copia è alla base della trasmissione della cul- 
tura artistica occidentale in quanto, almeno fino al 
primo Ottocento, i valori di esecuzione e di pura vi- 
sibilità hanno prevalso spesso su quelli compositivi 
e di invenzione. La storiografia contemporanea attri- 
buisce alle copie un preciso significato culturale nel- 
la misura in cui esse rappresentano il risultato di una 
selezione storica e di un'interpretazione critica degli 
originali stessi: la copia attesta la fortuna di un'ope- 
ra sia in senso creativo, allorché viene «rieseguita» 
come una partitura musicale a scopo di esercizio 
da parte di altri artisti (secondo la dialettica del co- 
pier-créer), fornendo così indicazioni sulla persona- 
lità, lo stile, le predilezioni ideali del «copista», sia in 
senso recettivo quando viene riprodotta sulla base 
di pressanti richieste della committenza e del mer- 
cato (è il caso delle circa 90 copie della Madonna 
del Popolo di Raffaello) offrendosi come documento 
sull’orientamento del collezionismo e sulle tendenze 
culturali di un'epoca. 

Copie di opere pittoriche e plastiche considerate 
particolarmente significative dal punto di vista cultu- 
rale o della storia della civiltà sono state eseguite 
nel corso dei secoli per motivi tradizionali, cultuali, 
simbolici, di continuità nell’arredo urbano o di edifici 
(è il caso della copia della statua equestre del Mar- 
co Aurelio nella piazza del Campidoglio a Roma o 
dei cavalli di San Marco a Venezia). Una grande 
quantità di copie è stata realizzata a scopo di studio 
da parte di singoli artisti, prima nelle botteghe e poi 
nelle Accademie di belle arti; altre sono state pro- 
dotte per soddisfare esigenze di collezionisti e pub- 
blico, e si tratta in questo caso di esemplari dichia- 
ratamente non originali, mentre si parla di falso nel 
caso di copie di opere eseguite appositamente per 
essere spacciate come originali. La tradizione clas- 
sica e in parte la stessa storia dell'arte hanno il lox@ 
momento centrale nella trasmissione di opere-mi 
dello della civiltà figurativa greca. L'inizio di ta 
cesso può essere fatto risalire alla fine cGAS°# 
a.C. con le prime conquiste delle città g eché 
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lizzate nelle officine neoattiche di Atene». Accanto 
alle copie circolavano le varianti, gli adattamenti, le 
repliche di tipi iconologici classici, i «pasticci»; la 
pratica della riproduzione coinvolse anche esem- 
plari della civiltà figurativa egizia. L'interprete più raf- 
finato della moda di utilizzare copie per l'arredo e il 
godimento personale fu l’imperatore Adriano, che 
adornò di riproduzioni di capolavori greci ed egizi la 
sua Villa di Tivoli. All’altro estremo temporale si col- 
locano le ville di magnati-collezionisti statunitensi 
dei nostri giorni; in questo caso la copia di capola- 
vori plastici e architettonici del Mondo antico sconfi- 
na nella simulazione. Entro questi limiti cronologici, 
il rapporto fra originali e copie modula gran parte del 
percorso dell'arte occidentale nei vari ricorsi di rina- 
scenze, rinascimenti, classicismi, culminando nel 
fertile e straordinario equivoco della teoria neoclas- 
sica settecentesca, i cui canoni estetici e formali del 
«Bello» furono elaborati dal tedesco J.J. Winckel- 
mann sulla base di copie romane, a volte di mode- 
sta qualità artistica, considerate come originali greci. 
La riproduzione tecnica. Un'ulteriore accezione 
del termine «riproducibilità» concerne la descrizio- 
ne, duplicabile meccanicamente, dell'aspetto rico- 
noscibile di un’opera d’arte che in origine non era 
nata per essere duplicata, bensì per essere esperi- 
ta nel flagrante intreccio di supporto, materia e stile, 
all’interno di un luogo deputato (palazzo, chiesa, di- 
mora privata, museo). Tale aspetto riconoscibile e 
descrivibile corrisponde di fatto all'immagine dell’o- 
pera, sia essa in origine bidimensionale o plastica. 
La riduzione di un’opera d’arte a immagine di su- 
perficie, la sua riproduzione con mezzi tecnico-mec- 
canici e la sua diffusione in più esemplari costitui- 
scono la riproducibilità nel suo significato corrente. 
Benché anche il singolo disegno manuale sia di fat- 
to una forma di riproduzione, si può parlare propria- 
mente di riproducibilità con l'avvento dell’incisione 
(xilografia, bulino, acquaforte), tecnica che permet- 
te di ricavare più esemplari di un'immagine da una 
stessa matrice. Quando viene applicata alla resa di 
originali artistici di fama, l’incisione viene definita 
stampa di traduzione: per molti secoli a partire dal 
xv, essa è stata uno dei principali veicoli di diffusio- 
ne dell’arte e di formazione, oltre che oggetto a sua 
volta di studio e collezionismo. Adatta soprattutto a 
cogliere la struttura grafica delle opere, la tecnica in- 
cisoria sperimenta vari modi di rendere conto anche 
dei valori luminosi e chiaroscurali degli originali, ar- 
rivando in certi casi a testimoniare efficacemente lo 
stile dell'autore. Nel sec. xix l'invenzione della lito- 
grafia e della cromolitografia rese possibile ripro- 
durre gli aspetti cromatici degli originali. L'avvento 
della fotografia a metà dell'Ottocento e il suo uso 
nella documentazione artistica segnarono una svol- 
ta epocale nella cultura visiva tout court rendendo 
disponibili per un vasto pubblico riproduzioni in 
bianco e nero e poi a colori di opere d'arte o di loro 
particolari. Le conseguenze di questo radicale cam- 
biamento nella fruizione dell’arte sono state esami- 
nate fin dal 1936 da W. Benjamin nel noto saggio 
L’opera d'arte nell'epoca della sua riproducibilità 


tecnica, a cui il termine riproducibilità (Reproduzier- 
barkeit) risulta da allora indissolubilmente associa- 
to. Benjamin fa risalire alla circolazione delle ripro- 
duzioni la cosiddetta perdita dell’«aura» dell’opera 
d’arte nella civiltà di massa, ossia del carattere di 
autenticità legato a un qui-e-ora non trasportabile e 
non riducibile, e prevede per converso che le stes- 
se tecniche riproduttive diano origine a nuove, au- 
tonome forme d’arte, che includano il punto di vista 
del meccanismo riproduttivo stesso. Mentre la 


stampa di traduzione rientrava entro limiti conven- | 


zionali accettati, la riproduzione fotografica e i suoi 
derivati tipografici e merceologici (dalle dispense ai 
rotocalchi, dai poster agli oggetti-con-riproduzione 
in vendita nei musei) determinano una pervasiva 
circolazione mediatica delle immagini delle arti visi- 
ve. La riflessione sul carattere riproducibile dell’o- 
pera d’arte si è in seguito arricchita dei contributi di 
P. Valéry, Th.W. Adorno, A. Malraux (teorico del 
Musée imaginaire costituito di sole riproduzioni) ol- 
tre che dell'apporto di molti artisti contemporanei, 
mentre è andata nel frattempo crescendo la consa- 
pevolezza della irriproducibilità di alcuni esemplari, 
soprattutto plastici, e di tutta la varia tipologia delle 
opere-evento. 

L’immagine digitale. Con l'avvento dei cosiddetti 
«nuovi media» a partire dagli anni Novanta e l’uso 
delle tecniche digitali di ripresa e riproduzione, che 
trasformano in codice binario l’immagine dell’origi- 
nale, si assiste a un'ulteriore ridefinizione del con- 
cetto di riproducibilità. L'aspetto riconoscibile di un 
originale, ovvero la sua immagine, non è che l’out- 
put percettibile di un pacchetto di informazioni nu- 
meriche, le quali possono essere manipolate e mo- 
dificate. In analogia con quanto avviene in biologia 
con la clonazione e gli organismi geneticamente 
modificati, la riproduzione digitale di un'opera è ma- 
nipolabile ben oltre le provocazioni dadaiste, scom- 
ponibile nei suoi elementi, indefinitamente duplica- 
bile, trasmissibile alla velocità della luce, assembla- 
bile con altre immagini, suoni, filmati in un nuovo or- 
ganismo multimediale esplorabile attraverso link in 
molteplici direzioni non lineari. L'immagine digitale è 
un sistema complesso che, mentre riproduce l’a- 
spetto di un originale, lo codifica secondo parametri 
del tutto estranei alla materia dell’originale stesso e 
stabiliti dal mezzo di riproduzione. Non più semplice 
«superficie» da collezionare, la riproduzione digita- 
le consente di visualizzare la struttura e la palette di 
un’opera; nel caso di un originale plastico, la ripro- 
duzione digitale può restituire il carattere tridimen- 
sionale e la simulazione tattile delle superfici, men- 


tre nel caso di opere architettoniche può permettere | 


esplorazioni a tutto campo dall’intemo; analoga- 
mente essa rende possibile interagire con l'immagi- 
ne, per es. all’interno di musei virtuali, a scopo 
esplorativo, di indagine o di intrattenimento. La tec- 
nologia digitale e la trasmissibilità nelle reti di com- 
puter apre il campo a nuove riflessioni circa la fe- 
deltà e la validità della riproduzione, il diritto d’auto- 


re e la proprietà della copia e più in generale lo sta- | 


tuto stesso dell'immagine e della riproducibilità del- 
le arti visive. 


del maestro nella bottega) ricorsero in larga mi- 
sura a c. e adattamenti di temi o motivi decorati- 
vi e stilistici. Con il rinascimento, copiare diventò 
un uso perseguito a scopi educativi, che da allora 
si impose nelle accademie e scuole d’arte. In epo- 
ca romantica, nonostante il forte accento posto 
sull’originalità, molti artisti continuarono a co- 
piare per imparare, per attingere e per ricreare. 
Con lo sviluppo del mercato dell’arte si moltipli- 
carono i falsi e il termine acquisì una connotazio- 
ne prevalentemente negativa (per approfondi- 
menti, si veda la scheda su «La riproducibilità 
dell’opera d’arte dalla c. antica alle tecnologie di- 

itali» a pag. 268-269). 

opley John Singleton (Boston 1738 - Londra 
1815) pittore statunitense. I suoi ritratti, di estrema 
immediatezza e fortemente caratterizzati, incon- 
trarono grande favore presso la società del New 
England. A Londra dal 1775, vi continuò la sua 
fortunata attività di ritrattista e di pittore di scene 
storiche e di avvenimenti contemporanei. Alcuni 
suoi dipinti (Morte di lord Chatham, 1779-81 e 
Morte del maggiore Peirson, 1783, Londra, Tate 
Gall.) divennero popolarissimi, contribuendo alla 
fortuna della pittura di storia in Gran Bretagna. 
Coppedè Gino (Firenze 1886 - Roma 1927) ar- 
chitetto italiano. Nei suoi progetti, fra cui il Ca- 
stello Mac Kenzie a Genova (1890) e un gruppo 
di costruzioni a Roma nei pressi di piazza Qua- 
drata (1907), noto come Quartiere Coppedè, ri- 
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arte copta 


1 «Venere esce dal mare sorretta da un 
animale mitico»: rilievo in calcare stuccato 
e dipinto (secc. iv-v). Il Cairo, Museo 
Copto. 

2 Affreschi (secc. vi-v1i) del Convento di 
Sant’Apollonio a Bawit. Il Cairo, Museo 
Copio. 

3 Tessuto con figura di cavaliere (secc. vi- 
vi) da Akhmim. Londra, Victoria and 
Albert Museum. 

4 «San Mena fra i cammelli»: rilievo in 
avorio. Milano, Castello Sforzesco. 


specchiò l’eclettismo tipico della cultura architet- 
tonica italiana del primo Novecento, riecheggian- 
do in versione provinciale alcuni motivi stilistici 
dell'art nouveau. 

Coppo di Marcovaldo (Firenze 1225 ca - 1280 
ca) pittore italiano. Fatto prigioniero dai senesi 
dopo la battaglia di Montaperti (1260), nel 1261 
dipinse a Siena la Madonna del Bordone in Santa 
Maria dei Servi (in parte ridipinta, qualche decen- 
nio più tardi, da un ignoto senese). Successiva- 
mente lavorò a Orvieto (Madonna col Bambino, 
dopo il 1265, Santa Maria dei Servi) e a più ripre- 
se, tra il 1265 e il 1274, a Pistoia (Croci fisso, con il 
figlio Salerno, 1274, Duomo). Gli sono inoltre at- 
tribuiti un Crocifisso a San Gimignano (Palazzo 
Comunale) e mosaici nel Battistero di Firenze. 
Modelli e schemi iconografici bizantini appaiono 
come stravolti nell'opera di C. da una interpreta- 
zione risolutamente e violentemente plastica, in 
funzione di un’esasperata tensione espressiva che 
non sfocia, tuttavia, nella creazione di nuove 
strutture di rappresentazione. Di grande impor- 
tanza fu comunque l'impulso che ne ricevettero 
gli artisti senesi, pisani e anche fiorentini. 

copta, arte espressione con cui si indica la produ- 
zione artistica dell'Egitto cristiano sviluppatasi an- 
che dopo l’invasione araba. Fiorita soprattutto nei 
secc. v e vi d.C., l’a.c. fu espressione della nuova 
sensibilità del popolo egiziano lentamente emersa 
dal contrasto con l'eredità ellenistica, della quale 
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coreana, arte 
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mirò a distruggere anche il linguaggio figurativo, 
assimilando motivi e soluzioni stilistiche dell’O- 
riente (soprattutto dal mondo siriano, iranico e 
persino indiano). Le principali caratteristiche del- 
l’a.c. sono il severo rigore compositivo, quasi 
astratto, e l’accentuata stilizzazione. Saltuariamen- 
te essa riprende motivi altoegiziani, mentre nei 
centri minori si manifesta attraverso uno stile au- 
toctono e l’accentuazione dei caratteri e delle tra- 
dizioni locali. L'architettura è solo religiosa (Con- 
vento Rosso e Convento Bianco, presso S6hag) ed 
è costituita da chiese il cui schema risulta fissato fin 
dal sec. Iv: sono costruzioni di proporzioni ridotte, 
a pianta rettangolare e con mura massicce senza 
membrature; lo spazio interno è distribuito in una 
o tre navate delimitate da colonne, e la parete di 
fondo presenta una o tre absidi ricavate diretta- 
mente nello spessore della struttura muraria, sen- 
za alcuna proiezione all’esterno. La decorazione 
delle chiese era costituita da affreschi parietali e da 
pavimenti in mosaico, in massima parte perduti. I 
rari affreschi che si conservano, per es. quelli delle 
cappelle del monastero di Bawit, mostrano l’espli- 
cita predilezione della pittura monumentale reli- 
giosa per la vita dei santi. Le immagini che rico- 
prono le pareti senza soluzione di continuità sono 
caratterizzate dall’assoluta frontalità: le vesti, ric- 
che di ricami vivaci, rispettano il gusto policromo- 
decorativistico proprio dell’a.c. 

La scultura è largamente documentata; essa adot- 
ta generalmente il rilievo, che meglio consente 
un'alternanza ritmica di ombra e di luce, e impie- 
ga quasi costantemente l’ornato geometrico vege- 
tale, con un progressivo scadere del senso plasti- 
co, conformemente ai modi tardoellenistici. Una 
classe di manufatti di grande importanza nell’E- 
gitto copto è costituita dai tessuti: generalmente 
di lino con decorazioni di lana, essi riprendono i 
motivi figurativi delle arti maggiori (con temi de- 
rivati dal repertorio classico, come le fatiche di 
Ercole, e dal Vecchio e Nuovo Testamento); poi 
la decorazione, caratterizzata da vivace policro- 
mia, tende man mano a sostituire alla figura uma- 
na motivi vegetali e geometrici, e a occupare tutta 
la superficie del tessuto. I centri di maggiore pro- 
duzione sono stati individuati ad Antinoe, i cui re- 
perti si distinguono per la delicatezza dei colori; 
ad Akhmim, dove i tessuti risentono dell’influen- 
za orientale nei colori vivaci disposti a larghe zo- 
ne; e a Kharamis, dove l'elemento figurativo cede 
a motivi puramente decorativi. 

Corazzi Antonio (Livorno 1792 - Firenze 1877) ar- 
chitetto italiano. Esponente di un neoclassicismo 
di aulica impronta palladiana, fu attivo soprattutto 
a Varsavia (tra 1824 e 1841), dove eseguì il Palazzo 
Leszcynski (1825), nonché il Palazzo della Banca di 
Polonia (1826-30), dall'elegante facciata in curva, e 
il Teatro dell'Opera (1833): gli ulumi due edifici so- 
no stati ricostruiti dopo l’ultima guerra. 

Corcos Vittorio Matteo (Livorno 1859 - Firenze 
1933) pittore italiano. Compiuti gli studi all’Acca- 
demia di Firenze, fu allievo a Napoli di D. Morel- 
li, del quale subì l'influsso. Attivo anche a Parigi, 
dove lavorò per il mercante Gounpil, tra il 1880 e il 
1886 dipinse scene di genere, illustrò libri e riviste 


e creò manifesti pubblicitari. La sua opera ha in- 
dubbie doti di finezza, specialmente negli eleganti 
ritratti, ma non è esente da una certa affettazione. 
corda + arco. 

Cordegliaghi Andrea + Previtali, Andrea. 
Cordier Nicola, detto il Franciosino (Saint- 
Mihiel 1567 - Roma 1612) scultore lorenese. La 
sua attività si svolse prevalentemente a Roma tra 
gli esponenti dell’estrema fase del manierismo, in- 
sieme ai quali lavorò alla Cappella Aldobrandini 
in Santa Maria sopra Minerva (San Sebastiano, 
Carità, statue giacenti di Silvestro Aldobrandini e 
Lesa Dati, 1604) e alla Cappella Paolina in Santa 
Maria Maggiore (1609-12). Fu anche stimato re- 
stauratore di statue antiche. 

cordonata strada leggermente inclinata, in gene- 
re pavimentata, con ampi e bassi gradini che fini- 
scono in un cordone di pietra. 

cordonatura sottile modanatura orizzontale ar- 
rotondata che si impiega come elemento decora- 
tivo di un muro, specie attorno a porte e finestre. 
coreana, arte civiltà artistica che, pur rappresen- 
tando una fase di irradiazione della cultura cinese, 
dopo lo stadio iniziale di prestito e di assimilazio- 
ne ha costantemente sviluppato caratteristiche lo- 
cali. Nel quadro artistico dell’ Estremo Oriente es- 
sa riveste grande importanza, anche per aver tra- 
smesso al Giappone i modelli culturali e stilistici 
recepiti dalla Cina. Nella penisola non si hanno 
tracce di culture paleolitiche: le facies culturali più 
antiche appartengono a stadi avanzati del neoliti- 
co e rivelano contatti con le civiltà sibero-manciu- 
riana e giapponese (struttura circolare delle abita- 
zioni scavate nella terra con focolare centrale); in 
questo periodo la ceramica di rozzo impasto e pri- 
va di decorazione è considerata espressione pecu- 
liare del neolitico coreano, mentre la ceramica de- 
corata «a pettine» sembra influenzata dalle cultu- 
re siberiane meridionali e quella d’impasto rosso 
a superficie lucente rivela affinità con la ceramica 
cinese delle aree periferiche abitate da tribù no- 
madi. Dati archeologici sicuri confermano l’inva- 
sione cinese della Corea settentrionale, dove nel 
108 a.C. venne fondata l’importante colonia mili- 
tare di Lo-lang, che per quattro secoli influenzerà 
culturalmente la penisola e lo stesso Giappone. 
L’influsso della cultura della Cina Han sull’a.c. si 
manifesta soprattutto nella fondazione di città, 
con un impianto che sarà peculiare dei centri ur- 
bani futuri, e nei tesori d’arte (famoso il Cesto, 
con figurine dipinte sulla superficie laccata). Dal 
sec. 1 al vi si sviluppa il periodo dei Tre Regni. co- 
sì denominato dalla presenza del regno di Ko- 
guryo al nord del paese, e dei regni di Paikche a 
sud-ovest e di Silla a sud-est: soprattutto qui si ve- 
rifica ora un’eccezionale fioritura artistica legata 
all'introduzione del buddhismo (372), che im- 
pronta l’architettura religiosa. I reperti del regno 
di Koguryo sono costituiti quasi esclusivamente 
da tombe a camera con pitture parietali che ela- 
borano in modo originale la simbologia cinese del 
periodo Han e di quello successivo (il cosiddetto 
«medioevo»). Durante il regno di Paikche nasco- 
no le grandi città-tempio buddhiste, tipiche del- 
l'antica architettura coreana: non se ne conserva 
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1 Scalinata del tempio di Pul-kuk-sa (sec. vit). 2 Statua di Buddha nel tempio rupestre di Sokkulan (sec. vit). 3 
«Bodhisattva Maitreya» (secc. vi-v11): bronzetto dorato. Seul, Museo Nazionale Coreano. 4 «Gatti e passeri» (sec. 
xviti): rotolo illustrato a colori su seta. Seul, Museo di Belle Arti. 5 Vaso in «celadon» invetriato (dinastia Koryò). 


Seul, Musco di Belle Arti. 


però che una testimonianza indiretta, costituita 
dalle costruzioni di questo genere che la Corea ha 
trasmesso al Giappone unii.amente alla civiltà 
buddhista. Tale il monastero giapponese del- 
l'Horyùji, costruito da artisti coreani nel 607, che 
conserva anche le sculture lignee coeve, senza 
dubbio di origine coreana. Con l’unificazione del 
paese sotto il regno di Silla (608) inizia un periodo 
di pace e prosperità che segna il momento più al- 
to dell’a.c., profondamente influenzata dalla coe- 
va arte cinese dei T°ang. La documentazione di 
tale periodo, in gran parte rinvenuta nei numero- 
si tumuli sepolcrali sparsi sul territorio, è costitui- 
ta da corone in spessa lamina d’oro, orecchini, fi- 
nimenti per cavalli, armi con ricche impugnature, 
suppellettili d'uso quotidiano in ferro e bronzo, 
vasellame grigio non invetriato decorato a stampo 
e a incisione. In tutto il paese sorgono innumere- 
voli templi, alcuni dei quali diventano vere e pro- 


prie cittadelle. I più significativi esempi d’archi- 
tettura religiosa, nelle vicinanze della capitale 
Kyòngju, rimangono il tempio di Pul-kuk-sa (sec. 
vili) e quello rupestre di Sokkulan. La scultura è 
documentata dalle teorie di figure umane o ani- 
mali poste a segnacolo e a guardia degli accessi al- 
le tombe reali, da rilievi decorativi con rappresen- 
tazioni floreali o a soggetto religioso, dai rilievi 
bronzei delle campane e da eleganti bronzetti do- 
rati che raffigurano immagini del repertorio 
buddhistico. Con la fondazione della dinastia 
Koryò (918-1392), che trasferisce la capitale a 
KaesOng, si delineano correnti che danno all’ar- 
chitettura un’impronta particolare. L’edificio in- 
digeno, pur rivelando la diretta dipendenza cine- 
se, presenta elementi innovatori nella resa dei 
particolari, spinta a una estrema raffinatezza. Du- 
rante questo periodo si avverte una sensibile de- 
cadenza nella scultura, mentre il celadon invetria- 
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to acquista tale prestigio da essere considerato la 
più bella ceramica dell'Oriente, per la qualità del- 
lo smalto e la grazia della decorazione. L'ultima 
fase del periodo Koryò è contraddistinta da una 
decorazione ridondante, che è da collegarsi all’in- 
vasione (1231) e al conseguente influsso mongolo. 
Nel 1392 si afferma la dinastia Yi, che promuove 
la diffusione del confucianesimo in tutto il regno. 
Si assiste al sorgere di complicate tematiche e di 
eleganti strutture architettoniche. Una composi- 
zione molto diffusa è quella a spirale in cui si in- 
trecciano loti, peonie e altri fiori stilizzati. La pit- 
tura aderisce fedelmente alla tradizione cinese dei 
Ming, come mostra anche l’opera dei migliori ar- 
tisti, per es. Kan-hui-an (1419-65), autore di dise- 
gni a inchiostro famosi. Fitta è la produzione su 
seta e su carta, dove spicca quella con soggetti di 
genere, come scene di gatti e altri piccoli animali. 
Anche nella ceramica vengono generalmente se- 
guiti, pur con vene di maggiore originalità, gli in- 
dirizzi cinesi poi trasmessi al Giappone: carattere 
locale ha, per es., il vasellame in bianco e azzurro, 
lo stesso che ispirerà la ceramica inglese. 

L'invasione giapponese della fine del Cinquecen- 
to e gli sconvolgimenti causati dalla fine della di- 
nastia Ming e dall’avvento dei Ch'ing determina- 
rono in Corea un certo declino della produzione 
artistica, che conobbe una netta ripresa solo nel 
sec. xvili. Peculiarità salienti della pittura coreana 
furono la predilezione per i paesaggi fantastici; 
uno humour avulso da ogni schema restrittivo, un 
profondo senso della dignità e della gioia di vive- 
re. Tra i pittori di maggior spicco vanno ricordati 
Chong-son (1676-1759), Kim Hong-do (n. 1760) e 
Yi In-man (1746-1825) che predilessero i paesag- 
gi fantastici, mentre Sin Yun-bok si dedicò alla 
pittura di genere ispirata a scene di vita popolare. 
Alla fine dell'Ottocento il ridestarsi in Corea di 
una nuova coscienza nazionale ebbe sensibile in- 
fluenza sulla cultura. Tuttavia l'occupazione giap- 
ponese, avvenuta nei primi anni del Novecento, e 
poi la divisione del territorio nazionale in due sta- 


Lovis Corinth 


«Il Walchensee da Neuschnee» 
(1922): olio su tela, cm 54x66. 
Coll. priv. 
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ti condizionarono fortemente lo slancio innovato- 
re dell’arte coreana. 

Corenzio Belisario (Arcadia, Grecia, 1558 ca - 
Napoli dopo il 164()) pittore italiano di origine 
greca. Ornò di affreschi e pale d'altare le maggio- 
rì chiese napoletane (Gesù Nuovo, sala capitolare 
e chiesa della Certosa di San Martino, chiesa degli 
Oratoriani); lavorò anche a Cassino (cupola della 
chiesa dell’abbazia) e a Salerno (cripta del Duo- 
mo). Il suo gusto manieristico, influenzato dai pit- 
tori romani (Marco Pino, il Cavalier d'Arpino) e 
dai veneti (Tintoretto), non registrò le novità in- 
trodotte nell'ambiente meridionale dai caravag- 
geschi napoletani. 

Corinth Lovis (Tapiau, Prussia Orientale, 1858 - 
Zandvoort, Paesi Bassi, 1925) pittore tedesco. 
Dopo aver compiuto gli studi nella natia Prussia 
orientale, ricevette una formazione accademica 
che lo portò da Kònigsberg a Monaco e a Parigi, 
dove ebbe modo di frequentare per un lungo pe- 
riodo (1884-87) W.-A. Bouguereau e L. Fleury 
presso l'’Académie Julian. Durante questi sog- 
giorni venne a conoscenza della nuova arte im- 
pressionista e si interessò al realismo di Coubert 
e soprattutto di W. Leibl. Rientrato in Germa- 
nia, lavorò in diverse città tedesche: a Monaco fu 
attratto per vari anni dal clima culturale Jugend- 
stil, finché nel 1898 si spostò a Berlino. All’inizio, 
C. trattò soggetti letterari e mitologici tipici del 
decadentismo (Susanna al bagno, 1890, Grii- 
newald, coll. priv.), temi di nudo e drammatiche 
rappresentazioni religiose. Tuttavia fu solo a par- 
tire dal periodo berlinese che pervenne ai risulta- 
ti più significativi, ottenendo grande fortuna criti- 
ca sino a divenire (1915) presidente della Seces- 
sione berlinese. Appassionato studioso della pit- 
tura di Rembrandt, F. Hals e P.P. Rubens, si po- 
se contro la tradizione accademica e superò, at- 
traverso un espressionismo accentuatamente psi- 
cologico e inquieto, talora ferocemente realistico 
(L’accecamento di Sansone, 1907), ilcompromes- 
so operato da Leibl tra pittura pura e disegno. 
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Generalmente collocato tra i pittori postimpres- 
sionisti tedeschi, C. in realtà segnò in Germania 
una svolta paragonabile a quella di Cézanne in 
Francia. I temi, in questa fase, furono paesaggi, 
nature morte e ritratti, oltre ai soggetti già in pre- 
cedenza affrontati (Baccantenzug, 1908; Il Cristo 
rosso, 1922). Contemporanei alle vedute dipinte 
a Urfeld dal 1918, con accesa serenità cromatica 
(Walchensee), sono i numerosi autoritratti, che 
costituiscono il punto più alto della sua ricerca: 
da Autoritratto con lo scheletro (1896, Monaco, 
Stidtische Gal. im Lenbachhaus) a quelli di Co- 
lonia (1918, Wallraf-Richartz Mus.) e di Berna 
(1923, Kunstmus.). Importante la produzione 
grafica e rilevanti gli scritti sulla pittura (fra cui 
l’ Autobiografia, 1926). 

corinzi, vasi termine col quale si suole indicare 
la produzione ceramica di Corinto, sviluppatasi 
sulla eredità tecnica e stilistica del proto-corinzio 
(+ protocorinzio, stile) a partire dalla seconda 
metà del sec. vii a.C. Si tratta di vasi di alto livel- 
lo tecnico (argilla molto chiara, fine e di buona 
cottura: figure nere, con particolari interni incisi e 
sovradipinti in bianco e rosso), ma di qualità arti- 
stica modesta. Le fasi stilistiche principali di que- 
sto sviluppo sono: il transizionale, dal protocorin- 
zio al corinzio (640/630-620 ca a.C.), caratterizza- 
to dalla tendenza ad aumentare la dimensione 
dei vasi, dalla maggiore corporeità assunta dagli 
animali del fregio e dall'adozione della «rosetta 
piena» di origine assira; corinzio arcaico (620-590 
ca a.C.), fase in cui il repertorio animalistico del- 
la decorazione si arricchisce di esseri fantastici e 
di personaggi mitologici, mentre gli spazi vuoti 
sono talvolta interamente campiti dal motivo del- 
la rosetta; corinzio medio (590-575 ca a.C.), in cui 
appaiono scene narrative di battaglie e caccia e 
aumenta la quantità di vasi prodotti, anche di ti- 
po plastico: corinzio tardo 1 (575-550 ca a.C.), in 
cui si tenta d’'imitare il colore rosso della cerami- 
ca attica e si arricchisce la decorazione, in genere 
floreale o a motivi lineari, con la tecnica della po- 
licromia; corinzio tardo io convenzionale (dopo 
il 550 ca a.C.) in cui si riduce, fino a farlo scom- 
parire, il fregio animale e si adotta una decora- 
zione geometrica. Un tipo particolare di vasi è 
costituito dai cosiddetti bronzi corinzi, vasi me- 
tallici particolarmente diffusi a Roma (aes co- 
rinthium). Studi recenti, oltre a definire la perio- 
dizzazione, hanno consentito di distinguere una 
serie di officine e diverse figure di pittori, parti- 
colarmente attivi nel corinzio antico e medio. La 
notevole fortuna dei v.c. è dimostrata sia dalla lo- 
ro diffusione in tutto il bacino del Mediterraneo, 
sia dalla proliferazione d’imitazioni locali, gene- 
ralmente scadenti ma talora tanto vicine ai mo- 
delli da essere confuse con questi, come nel caso 
del gruppo di vasi detti etrusco-corinzi, probabili 
imitazioni etrusche di vasi corinzi. 

corinzio, stiletermine convenzionale che designa 
l'insieme delle manifestazioni artistiche sviluppa- 
tesi nella città greca di Corinto e nei centri a essa 
collegati tra i secc. vin e vi a.C. In architettura è 
uno dei tre + ordini greci classici: la + colonna ha 
la base scanalata con spigoli tagliati e un'altezza 


pari a 18-22 + moduli; il capitello è a tronco di co- 
no rovesciato con corona singola o doppia di foglie 
d'acanto e + caulicoli; il + fregio è continuo. 
Cornacchini Agostino (Pescia, Pistoia, 1683 - 
Roma 1740) scultore italiano. Dopo l’alunnato 
presso lo studio fiorentino di G.B. Foggini, nel 
1712 si trasferì a Roma accompagnando France- 
sco Maria Niccolò Gabburri che favorì i suoi con- 
tatti con il cardinale Agostino Fabroni, suo im- 
portante committente (Natività; Deposizione, Pi- 
stoia, Biblioteca Fabroniana). A Roma realizzò 
fra l’altro la statua di Sant'Elia (1727) e il Monu- 
mento equestre di Carlo Magno (1720-25), en- 
trambi in San Pietro, quest'ultimo debole pen- 
dant del Costantino berniniano. L’enfasi tardo 
barocca dei primi lavori è parzialmente abban- 
donata negli eleganti Arcangeli Michele e Gabrie- 
le nel Duomo di Orvieto (1729). C. lavorò anche 
a Urbino, Pistoia, Ancona e Torino (Basilica di 
Superga, 1730 ca). 

Corneille Guillaume Beverloo detto (Liegi 1922) 
pittore belga. Dopo aver studiato alla Scuola di 
belle arti di Amsterdam, nel 1948 fu tra i fondato- 
ri (con K. Appel, P. Alechinsky e A. Jorn) del 
gruppo + Cobra. La sua pittura, orientata verso 
l’astrattismo lirico, tende a concretizzare e a ren- 
dere percettibili all'occhio l'istinto vitale della ma- 
teria e le forze germinali della natura (Una nuova 
alba piena d’uccelli, 1964, Bruxelles, Mus. Royaux 
des Beaux-Arts). 

Corneille de la Haye o Corneille de Lyon (L'Aia 
tra il 1500 e il 1510 - Lione 1575) pittore olandese. 
Trasferitosi ancora giovane a Lione assunse la cit- 
tadinanza francese e divenne ritrattista di grandis- 
simo successo alla corte di Enrico i e Caterina de’ 
Medici, eseguendo circa 160 ritratti di piccolo fo- 
ramto, opere di raffinata tecnica nelle quali è evi- 
dente l’idealizzazione dei personaggi; particolare 
risalto vi hanno i volti, che emergono da fondi ver- 
di o azzurri. (Ritratto di C. Marot, Parigi, Louvre). 
Cornelisz van Haarlem Cornelis (Haarlem 
1562-1638) pittore olandese. Fondò a Haarlem, 
insieme con K. Van Mander e H. Goltzius, un’ac- 
cademia italianizzante. Ammiratore di B. Spran- 
ger, ne interpretò i modi stilistici con grande ori- 
ginalità, differenziandosi principalmente per l’im- 
pasto più morbido e fuso dei colori: Susanna (No- 
rimberga, Germanisches Nationalmus.), Nozze di 
Peleo e Teti (Haarlem, Franz Halsmus.). Fu, più 
tardi, pittore classicheggiante e sensibile all’influs- 
so dell’arte di Rubens. 

Cornelius Peter (Diisseldorf 1783 - Berlino 1867) 
pittore tedesco. Formatosi all'Accademia della 
città natale (1798-1805), fu a Roma nel 1811, e lì 
venne in contatto con la cerchia dei + nazareni, as- 
sieme ai quali operò (Storie di Giuseppe in Egitto, 
1812, nella casa Bartholdy), mantenendo peraltro 
una posizione indipendente. Nel 1819 fu chiamato 
a Monaco da Luigi di Baviera (affreschi nella glip- 
toteca e nella residenza) e dopo il 1840 si stabilì a 
Berlino, creando cartoni, affreschi decorativi, tavo- 
le di soggetto biblico o mitologico e illustrazioni per 
il Faust di Goethe. Ispirandosi agli antichi maestri 
tedeschi (Direr e l'incisione del sec. xvi), C. volle 
dar vita a una grandiosa arte sacra e ottenne presso 
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i contemporanei un successo superiore al giudizio 
che di lui è stato dato in epoche più recenti. 
Cornell Joseph (Nyack, New York, 1903 - New 
York 1972) pittore e scultore statunitense. Auto- 
didatta, la sua solitaria esperienza, precorritrice 
della pop art, influenzò notevolmente l’avanguar- 
dia americana degli anni Sessanta. Le sue Vetrine, 
costruite con ready-made e illustrazioni ritagliate, 
creano immagini enigmatiche quanto suggestive 
(Oggetto - Rose dei venti, 1942-53, New York, 
Mus. of Mod. Art). 

cornice + trabeazione. 

cornice struttura che funge da limite e protezio- 
ne dello spazio figurato. Si tratta solitamente di 
un oggetto tridimensionale, ma si chiama c. an- 
che un margine dipinto su superfici piane a deli- 
mitare spazi, immagini, testi. La sua funzione non 
è solo di bordo difensivo, ma di valorizzazione e 
di sintesi unificante. L’esigenza di segnare il peri- 
metro della figurazione è antichissima: margini e 
bordure dipinti si hanno nell’arte egizia, quindi in 
quella greca e romana, dove affreschi e mosaici 
sono spesso scompartiti e delimitati da liste e 
meandri, ma anche da onde e palmette o astraga- 
li. Questi, insieme a ovoli, dentelli, gole, trochili, 
cordoli, costituiscono il vocabolario della c. archi- 
tettonica, posta a coronamento degli ordini clas- 
sici del tempio antico. Il percorso che conduce al- 
la concezione moderna della c. come opera d’ar- 
te mobile è legato all'evoluzione della pittura su 
tavola. Nel sec. xii la c. non è altro che il bordo 
esterno della tavola ottenuto incavando la parte 
interna; nelle pale e nei dossali d’altare più gran- 
di si usano listelli esterni che tengono unite le di- 
verse assi che formano la superficie pittorica. Nel 
Trecento si affermano le forme del trittico e del 
+ polittico, che assomigliano alla sezione verti- 
cale di una chiesa gotica a tre o più navate con 
l’ordine centrale corrispondente alla navata mag- 
giore, divisa dalle laterali da colonne e pinnacoli. 
Nella parte bassa si trova la predella, un gradino 
d'appoggio spesso figurato, mentre i margini 
esterni sono spesso accompagnati da fogliami ar- 
ricciati. Eseguite in legno dolce, facilmente lavo- 
rabile (in Italia prevalentemente pioppo, in Ger- 
mania tiglio, in Spagna pino), le c. sono quasi 
sempre gessate e dorate, anche per nascondere le 
commessure dei diversi masselli. Nel Quattro- 
cento si afferma la c. autonoma, separabile dal- 
l’opera che contiene. Già Gentile da Fabriano 
nella Adorazione dei Magi dipinta a Firenze nel 
1423 disegna una c. autoportante, senza colonni- 
ne divisorie, anticipazione delle c. a campo unico 
del rinascimento. Il campo prospettico brunelle- 
schiano nel primo Quattrocento suggerisce l’ado- 
zione di una superficie unitaria per la pittura, in- 
quadrata da una c. senza comparti. Adottata pri- 
ma in scultura da Donatello (per esempio nella 
Annunciazione Calvalcanti in Santa Croce a Fi- 
renze), ha ampio successo nella pittura di Beato 
Angelico e Filippo Lippi e presenta un lessico de- 
dotto dall’architettura di Brunelleschi e Alberti: 
le c. assomigliano a finestre inquadrate da lesene 
e sormontate da trabeazioni e a volte da timpani 
(c. a tabernacolo). Nello stesso periodo nell’Eu- 


ropa continentale si impongono gli altari a spor- 
telli (Flwuegelaltar) con incorniciature dove si in- 
trecciano e si complicano tutti i motivi dell’archi- 
tettura del gotico fiorito. Tipologie rinascimenta- 
li sono anche la c. a cassetta, con due liste intorno 
a una banda piatta, senza più riferimenti architet- 
tonici, e la c. tonda, posta intorno ai deschi da 
parto fiorentini e spesso ispirata ai festoni in ter- 
racotta invetriata dei Della Robbia. Nel secondo 
e terzo quarto del Cinquecento si afferma la c. 
«alla Sansovino», ispirata alle decorazioni in le- 
gno e stucco dei soffitti veneziani con volute e na- 
stri che si snodano dal centro e dai bordi; nel Sei- 
cento si diffonde la c. «Salvator Rosa» caratteriz- 
zata da una serie di gole e gole rovesce spesso al- 
ternate a fregi vegetali. Si fa strada intanto la con- 
cezione della c. come «il più mobile dei mobili», 
soggetta al gusto, intercambiabile, spesso con ta- 
gli e riassemblaggi; soprattutto dal Seicento si af- 
ferma la consuetudine di personalizzare le colle- 
zioni con c. omogenee. Più leggere, sottili e trafo- 
rate, le c. del Settecento consistono spesso di ae- 
rei svolgimenti vegetali. Le scoperte archeologi- 
che e l’affermarsi del gusto neoclassico portano 
nella c. del secondo Settecento un repertorio mi- 
tologico di divinità e oggetti del mondo antico, 
ma continua la fortuna delle c. rococò, con carat- 
teristiche volute asimmetriche. Parallelamente si 
assiste anche al successo delle c. laccate, di ispira- 
zione orientale, e prosegue la produzione di quel- 
le a cassetta conla bandainterna a racemi dorati. 
Si impone tra tutte la produzione veneziana, con 
c. sottili ornate da delicati rilievi e tabelle. Consi- 
derata testimonianza delle egemonie sociali, la c. 
principesca o da chiesa viene sostituita nell’età 
della rivoluzione francese da c. lisce; più tardi, ne- 
gli allestimenti museali razionalisti, verrà spesso 
del tutto eliminata. Una stagione fortunata perla 
c. è rappresentata dall’art nouveau, che nel proli- 
ferare delle curve sinuose e asimmetriche delle 
sue decorazioni, negli elementi fitomorfi che av- 
volgono architetture e oggetti nelle opere di V. 
Horta e H. Guimard, segna di fatto l’espandersi a 
tutto campo del repertorio della c. Nell'arte con- 
temporanea si assiste spesso a una stretta relazio- 
ne tra opera e c., intesa come oggetto coerente e 
indivisibile dal campo figurato, al punto che di- 
versi artisti (tra tutti G. Seurat, P. Klee, P. Mon- 
drian) hanno ritenuto necessario farsi autori in 
prima persona delle c., che in questi casi cessano 
di essere mobili per diventare parte integrante 
dell’opera. 

Cornienti Cherubino (Pavia 1816 - Milano 1860) 
pittore italiano. Si formò presso l'Accademia di 
Brera nella prima metà degli anni Trenta. Artista 
innovativo, fu scarsamente condizionato dall’ac- 
cademismo imperante e amò sperimentare le po- 
tenzialità espressive del non finito. Nel 1842 al 
concorso di pittura dell’Accademia di Venezia il 
suo dipinto L'ultimo addio di Paolo Erizzo alla 
figlia (coll priv.) venne clamorosamente bocciato 
perché somigliante «più a uno schizzo che a un 
quadro». A Roma nel 1844 conobbe il pittore 
russo K. Brjullov che, con le sue caratteristiche 
deformazioni espressive e visionarie, influenzò la 
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1 «Il ponte di Narni» (1826-27): olio su tela, cm 71 x96,5. Ottawa, National Gallery of Canada. 2 «La donna in blu» 
(1874): olio su tela, cm 80x50. Parigi, Louvre. 


produzione successiva dell'artista (Mosè fanciul- 
lo calpesta la corona di Faraone, Milano, Brera). 
Rimase nella capitale fino al 1853, ma mantenne 
costantemente i contatti con l’ambiente milanese 
e con Pavia, incidendo sulla formazione di F. Fa- 
ruffini e degli scapigliati. 

coro parte della chiesa, dietro l’altare maggiore, 
dove siedono i cantori; nelle chiese conventuali è 
riservata ai soli religiosi e si trova in genere nell'+ 
abside. 

Corona Leonardo (Murano, Venezia, 1561 - Ve- 
nezia 1605) pittore italiano. Seguace del Tintoret- 
to e di Palma il Giovane, dipinse vaste tele di sog- 
getto religioso per chiese veneziane e le Storie del- 
la Passione per la Scuola della Giustizia presso San 
Fantin (1600-05). Partecipò alla decorazione della 
Sala del Maggior Consiglio in Palazzo Ducale. 
Corot Jean-Baptiste-Camille (Parigi 1796-1875) 
pittore francese. Cresciuto in una famiglia di agia- 
ti mercanti, a 26 anni ottenne dal padre una ren- 
dita che gli permise di dedicarsi alla pittura. Al- 
lievo prima di Michallon e successivamente di 
Bertin, paesaggisti di gusto classicista, in occasio- 
ne del primo soggiorno italiano (1825-28) creò 
originali pitture: piccole tavole, lontane sia dalla 
veduta di genere sia dagli stilemi del paesaggio 
storico, e tutte improntate a una luminosa verità 
di visione (// Colosseo visto dai giardini Farnese, 
1826. Parigi, Louvre: /! municipio di Castello 
Sant'Elia presso Nepi, 1826-27, Northampton, 
Smith College Mus. of Art). Tuttavia, al ritorno 
dell'artista a Parigi, questi quadri non vennero 
mostrati al pubblico, e C. iniziò così quella «dop- 
pia vita» che caratterizzerà tutto il suo lavoro fu- 
turo, scindendo la produzione ufficiale, dai modi 
più solenni e severi. fatta di paesaggi classicheg- 
gianti risonanti di canti e danze di ninfe e pastori, 
dalla produzione intima e privata, immediata nel- 
la presa dell'immagine, fatta di segreti ritratti di 
donne e di paesaggi colti con trepidante verità. 
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Dopo aver trascorso alcuni anni tra Parigi, la fo- 
resta di Fontainebleau e frequenti escursioni nel- 
la provincia francese, nel 1834 C. tornò in Italia; 
ammaliato dalla luce mediterranea, appuntò in 
un fare disteso e nello stesso tempo immediato, 
impressioni dei suoi viaggi a Firenze, Genova, 
Venezia e sui laghi lombardi (// Canal Grande vi- 
sto dal campo della Carità, 1834, Parigi, coll. priv.; 
La città e il lago di Como, 1 834, Parigi, coll. priv.). 
Nel 1843 un terzo soggiorno in Italia, a Torino, 
Genova, Roma e dintorni, fu occasione di altre 
sorprendenti intuizioni pittoriche (Tivoli: i giar- 
dini della villa d’ Este, 1843, Parigi, Louvre; Ma- 
rietta, l'odalisca romana, 1843, Parigi, Petit Pa- 
lais). Nel frattempo arrivò il successo: C. ottenne 
ì primi riconoscimenti ufficiali che culminarono 
nella consacrazione del 1855, quando, alla Espo- 
sizione universale, Napoleone ir acquistò il Ri- 
cordo di Marcoussis. Ma né la celebrità né il suc- 
cesso economico riuscirono a distrarre C. dal suo 
ostinato lavoro di pittore e, nonostante l'età, l’ar- 
tista continuò sino alla morte nei suoi vagabon- 
daggi pittorici, seguitando a cogliere con immuta- 
ta spregiudicatezza formale sia il paesaggio sia la 
figura {Ricordo di Mortefontaine*, 1864; La don- 
na in blu, 1874; Interno della cattedrale di Sens, 
1874, tutti a Parigi, Louvre). Così, fino alla fase 
estrema della sua vita, C. infranse gli schemi del 
gusto pittorico contemporaneo e diede vita a una 
maniera libera e impetuosa fondata sulle due 
componenti di un disegno incisivo, anche se non 
analitico, e di una inesausta ricerca dei valori to- 
nali come valori luminosi. E questa nuova sensi- 
bilità per i «valori» che, unita alla freschezza del- 
la tavolozza, fa della pittura di C. la legittima pre- 
corritrice delle scoperte impressioniste. 

Corpora Antonio (Tunisi 1909) pittore italiano. 
Studiò alla Scuola d’arte di Tunisi, inizialmente 
influenzato da A. Modigliani e Ch. Soutine; a Mi- 
lano, negli anni Trenta, si avvicinò alla ricerca 
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astratta. Dopo un secondo periodo figurativo 
(1939), contribuì nel dopoguerra agli sviluppi di 
una pittura astratto-concreta in Italia attraverso 
la sua conoscenza della contemporanea cultura fi- 
gurativa francese (Prospetto armonico, 1947-48, 
Roma, Gall. Naz. d'Arte Mod.); dopo esperienze 
neocubiste, aderì al Fronte nuovo delle arti e poi 
al Gruppo degli Otto (1952-54), nel cui ambito 
sviluppò un astrattismo non geometrico basato su 
un vivace cromatismo. 

Corradini Antonio (Este, Padova, 1668 - Napoli 
1752) scultore italiano. I dati relativi alla sua for- 
mazione riconducono a F. Parodi e O. Marinali, 
come appare dalle sue opere iniziali per Este e 


Venezia (Altare del Sacramento, Duomo di 
Este), caratterizzate da intensi effetti pittorici e 
da ricerche virtuosistiche nelle trasparenze delle 
vesti. Nel 1731 soggiornò a Vienna, nel 1736 a 
Dresda (statue per il Grosser Garten), mentre 
dal 1740) al 1744 risiedette a Roma dove esegui la 
Vestale Tuccia di Palazzo Barberini, eccezionale 
pezzo di bravura. Nell'ultimo periodo della sua 
vita sì trasferì a Napoli, dove fu chiamato dal 
principe Raimondo di Sangro (decorazione della 
Cappella Sansovino). 

Corrado di Soest + Conrad von Soest. 
Correggio Antonio Allegri detto il (Correggio, 
Reggio Emilia, 1489-1534) pittore italiano. Della 
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1 «Visione di san Giovanni a Patmos» 

(1520-23): affresco, cm 966 e 888, nella cupole di 
San Giovanni Evangelista a Parma. 

2 «Madonna di san Gerolamo (Il giorno)» 
(1523-28): olio su tavola, cm 205 X141. 

Parma, Galleria Nazionale. 

3-4 « Ratto di Ganimede» e «Giove e Io» 

(1531 ca): olio su tela, cm 163x714. Vienna, 
Kunsthistorisches Museum. 


Corrente 


sua vita appartata, trascorsa quasi tutta a Correg- 
gio tranne un prolungato soggiorno a Parma, ab- 
biamo poche notizie, costituite quasi esclusiva- 
mente da contratti di lavoro e ricevute di paga- 
menti; i primi noti sono quelli del 1514 per una 
pala nella chiesa francescana di Correggio (Ma- 
donna di san Francesco, Dresda, Gemàldegal.) e 
per le ante d'organo (perdute) del monastero di 
San Benedetto Po (dove gli vengono riferiti con 
dubbio alcuni affreschi); segue quello del 1517 per 
la perduta pala di Albinea (Reggio Emilia). Dalla 
sua posizione «di provincia» il C. elabora con fer- 
vida vivacità intellettuale un linguaggio pittorico 
tra ì più ricchi e originali nel rinnovamento artisti- 
co del primo Cinquecento, capace di dare stimoli 
non solo al suo secolo, ma anche al successivo. La 
sua formazione, dopo una fase di semplice ap- 
prendistato, si svolge dalla prima determinante 
esperienza dell'ambiente mantovano, con l’illu- 
sionismo prospettico del Mantegna e il garbato 
classicismo del Costa, ai successivi arricchimenti 
forniti dalla conoscenza dello sfumato leonarde- 
sco e del tonalismo di Giorgione, dallo studio di 
Raffaello (meditato dapprima sulla Madonna Si- 
stina a Piacenza e poi durante un sicuro, benché 
non documentato, viaggio a Roma, probabilmen- 
te nel 1518). Il C. è capace di risolvere la sua vasta 
e complessa ricerca culturale in una pittura di una 
freschezza e tenerezza che continuamente si rin- 
novano, capace di conquistare lo spettatore con la 
naturale affabilità degli atteggiamenti e la prezio- 
sa delicatezza delle gamme cromatiche. L’orien- 
tamento a superare la severità mantegnesca me- 
diante la sperimentazione degli spunti più recenti 
e innovativi si manifesta nella produzione giova- 
nile, nelle ariose e articolate composizioni della 
Madonna con santa Elisabetta (Filadelfia, John- 
son Coll.), della Natività e dell’Adorazione dei 
Magi (Milano, Brera), della Madonna di san 
Francesco di Dresda, così come nella lirica inter- 
pretazione del tema della Madonna col Bambino 
in un paesaggio, offerta dalla cosiddetta Zingarel- 
la (1517 ca, Napoli, Mus. di Capodimonte). Ì suoi 
molteplici interessi maturano con definitiva cer- 
tezza nella splendida decorazione della Camera 
della Badessa Giovanna da Piacenza* nel mona- 
stero di San Paolo a Parma (1518-19 ca): le allu- 
sioni araldiche e le rievocazioni mitologiche sono 
sviluppate senza il minimo impaccio pedantesco 
nella festosa atmosfera della pergola fiorita che si 
inarca sopra le lunette a monocromo della base, 
un'invenzione nella quale sono liberamente e ori- 
ginalmente riassorbiti i ricordi della Camera degli 
Sposi del Mantegna, della Sala delle Asse di Leo- 
nardo e soprattutto della Loggia della Farnesina 
di Raffaello. Ma il C. è anche capace di reggere 
con grande energia la dimensione monumentale, 
come dimostra nella decorazione affrescata della 
cupola di San Giovanni Evangelista a Parma 
(1520-23: distrutto è invece l’affresco che ornava 
un tempo il catino absidale: frammento alla Gall. 
Naz. di Parma); qui l’esperienza romana viene 
maturata e superata dall’eliminazione di ogni sup- 
porto architettonico in favore del libero e dinami- 
co comporsi delle figure nello spazio. Questo 
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principio innovatore — che avrà grandi conse- 
guenze nel secolo seguente — troverà la sua 
espressione più compiuta pochi anni dopo nella 
vertiginosa Assunzione della Vergine nella cupola 
del Duomo di Parma, commissionatagli nel 1522 
e completata nel 1526-30. Qui la raffigurazione, 
innestata su un finto parapetto marmoreo, si dila- 
ta in un turbinoso agitarsi di corpi scorciati, inglo- 
bati in volute concentriche di nubi mediante mor- 
bidissimi chiaroscuri che annullano ogni effetto di 
spazio reale. In questi anni parmigiani si colloca 
un cospicuo gruppo di opere molto significative: 
la ricerca di nuovi moti affettivi e di espressioni 
estatiche nelle due tele già nella Cappella Del Bo- 
no, Martirio di quattro santi e Compianto (1522- 
25, ora alla Gall. Naz. di Parma); gli studi degli ef- 
fetti di luce nella dorata atmosfera meridiana del- 
la Madonna di san Gerolamo detta Il giorno 
(1523-28, Parma, Gall. Naz.) e nel suggestivo 
«notturno» della pressoché contemporanea Ado- 
razione dei pastori detta La notte (Dresda, 
Gemaldegal.), che propongono anche la dinamica 
struttura compositiva in diagonale; la Madonna 
della cesta (Londra, Nat. Gall.) e la Madonna del- 
la scodella (Parma, Gall. Naz.); la sontuosa Ma- 
donna di san Giorgio, anch'essa a Dresda (1530 
ca), che tanti spunti darà alla successiva genera- 
zione manierista. La più importante impresa degli 
ultimi anni del C. riguarda la serie di tele con gli 
amori di Giove commissionatagli dal duca di 
Mantova, pare per farne dono a Carlo v; tra il 
1531 e il 1534 l'artista dipinse le storie di Leda 
(Berlino, Staatl. Mus.), /o e Ganimede (Vienna, 
Kunsthistorisches Mus.) e Danae (Roma, Gall. 
Borghese), interpretando i temi mitologici con 
sottile, inimitabile erotismo e straordinaria felicità 
pittorica. 

Corrente movimento artistico italiano legato al 
quindicinale «Vita giovanile» che, fondato il 10 
gennaio 1938 da E. Treccani, mutò poi la testata 
in «Corrente di vita giovanile» e infine in «Cor- 
rente». Attorno al periodico si raccolsero forze 
di diversa estrazione, ma tutte accomunate da 
un’ansia di apertura alla moderna cultura euro- 
pea contro l’autarchia e l'isolamento culturale fa- 
scista. Gli artisti di C., rifiutando l’antistoricismo 
dell’arte celebrativa e l’idea dell’arte per l’arte, si 
attestarono su una linea postimpressionista (da 
Delacroix e Géricault a Ensor e Van Gogh), af- 
fermando inoltre la necessità di un’arte più «Im- 
pegnata». Nel movimento figurarono, tra i primi, 
gli allievi del filosofo A. Banfi (E. Paci, L. Preti, 
P. Formaggio, L. Anceschi, R. Cantoni), attento 
alle tendenze più moderne del pensiero filosofico 
europeo. Per il gruppo dei pittori, punto di riferi- 
mento morale prima ancora che estetico fu il 
quadro Guernica di Picasso, sebbene essi seguis- 
sero già strade diverse che avrebbero finito per 
divergere del tutto nel dopoguerra. Nei po- 
chi anni della sua vita C. vide raccogliersi uno 
schieramento assai vasto di artisti (A. Badodi, R. 
Birolli, B. Cassinari, S. Cherchi, L. Grosso, R. 
Guttuso, D. Lanaro, G. Mantica, E. Morlotti, G. 
Migneco, A. Sassu, E. Treccani, I. Valenti, E. Ve- 
dova), critici (S. Bini, R. De Grada, D. Morosini, 
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U. Silva), letterati e poeti (V. Sereni, G. Ferrata, 
N. Savarese, E. Vittorini), uomini di cinema (A. 
Lattuada), musicologi (L. Rognoni) e tanti altri. 
Il 10 giugno 1940) la rivista fu soppressa dalle au- 
torità fasciste; C. continuò la sua attività come 
galleria d’arte fino al maggio 194] grazie all’atti- 
vità del mecenate genovese Alberto Della Ra- 
gione, la cui collezione, attualmente a Firenze, 
raccoglie le opere più significative del movimen- 
to. A Milano, presso la Fondazione Corrente, so- 
no conservate opere d’arte, pubblicazioni e ma- 
teriali legati al movimento e alla sua storia. 
corridietro motivo ornamentale, detto anche ca- 
ne corrente, formato da segmenti ad angolo retto 
(come nella greca) o da linee curve (come nel gi- 
rale). 

Corsi Carlo (Nizza 1879 - Bologna 1966) pittore 
italiano. I suoi primi risultati si collocano in un fi- 
lone di ricerca che va dai nabis all’intimismo fau- 
ve di un Bonnard o di un Vuillard (Dietro la ten- 
da, 1917, Bologna, Gall. d'Arte Mod.). Di fronte 
all’affermarsi della poetica classicista di Novecen- 
to, C. insiste nella sua ricerca segreta, dando vita a 
una pittura di controluci densamente tonali (Nw- 
da sdraiata, 1940), Milano, Gall. d'Arte Mod.). Nel 
secondo dopoguerra ha creato collages in cui il ri- 
cordo di K. Schwitters si fonde con un gusto 
espressionista astratto (// mendicante, 1948, Bolo- 
gna, coll. priv.). 

Corso Niccolò (Pieve di Vico, Corsica, 1446 ca - 
Genova 1513) pittore italiano. Di formazione li- 
gure, guardò a modelli lombardi e fiamminghi, su- 
bendo particolarmente l'influenza di C. Bracce- 
sco e collaborando con G. Mazone. Della sua atti- 
vità, che si scala nell’ultimo decennio del secolo 
xv, restano gli affreschi del monastero di Santa 
Maria delle Grazie a Portovenere (Crocifissione) 
e del monastero olivetano di San Gerolamo a 
Quarto, da dove proviene anche un trittico (San 
Gerolamo fra santi) diviso fra la Coll. Johnson di 
Filadelfia e l’Acc. ligustica di Genova. Asprezze 
di estrazione padano-ferrarese e accenti foppeschi 
si innestano in queste opere su una cultura di pre- 
valente impronta fiamminga. 

Corso di Buono (Firenze, attivo alla fine del sec. 
XIII) pittore italiano. Educatosi probabilmente 
nell’orbita del Maestro della Maddalena (Madon- 
na col Bambino, Worcester, Massachusetts, Art 
Mus.), aderì in seguito ai modi di Cimabue, tra- 
dotti però in una narrazione più piana (affreschi 
con Storie di san Giovanni, 1284, Montelupo Fio- 
rentino, chiesa di San Lorenzo), non esente nei 
dipinti della fase estrema da tendenze realistiche 
d’ascendenza giottesca (Madonna della Miseri- 
cordia, Signa, chiesa di San Lorenzo). 

Cort Cornelis (Hoorn 1530) - Roma 1578) pittore 
e incisore olandese. E importante soprattutto co- 
me incisore, attivo dal 1565 in Italia. Le sue stam- 
pe, insieme a quelle del Goltius e del Sadeler, in- 
fluenzarono il gusto e la tecnica degli incisori ita- 
liani (dal suo studio, a Roma, uscì Agostino Car- 
racci) e diffusero la conoscenza della pittura con- 
temporanea nei centri europei. 

cortina nella cinta del castello e della città medie- 
vale è propriamente il tratto di mura tra due tor- 


rioni; per estensione, spazio tra le mura e i] fossa- 
to, o addirittura l’intera cinta fortificata. 
Corvi Domenico ( Viterbo 1721- Roma 1803) pit- 
tore italiano. Allievo di F. Mancini, esercitò un in- 
discusso primato nella cultura figurativa romana, 
al pari di P. Batoni e A.R. Mengs. Entrò nel 1756 
all'Accademia di San Luca, anno in cui si datano i 
suoi affreschi nella chiesa del Gonfalone a Viter- 
bo che, insieme alla Morte di sant’Andrea A velli- 
no (Senigallia, Duomo), mostrano il suo percorso 
attraverso gli esempi rococò di Guglielmi e Gia- 
quinto fino al recupero, nelle ardite soluzioni cro- 
matiche e luminose, della tradizione correggesca 
e baroccesca. Le sue opere sacre (per San Salva- 
tore in Lauro, San Marcello al Corso, Trinità dei 
Monti) esemplificano questo orientamento e pre- 
ludono al rinnovamento neoclassico del settimo 
decennio (Sacrificio di Ifigenia, Roma, Palazzo 
Borghese). Va rivendicato al C. anche l'avvio del- 
la pittura in costume di soggetto storico (Un pro- 
digio di Vittorio Amedeo 1 di Savoia, Torino, San 
Domenico). 

Cosenza Luigi (Napoli 1905-84) ingegnere ita- 
liano. Tra i rari esponenti del razionalismo nell'I- 
talia meridionale, ha connotato la sua produzio- 
ne con una costante ricerca del purismo dei volu- 
mi e l’attenzione al contesto naturale. Interessan- 
ti sia le prime opere nate dalla collaborazione 
con B. Rudofsky (tra cui, Villa Oro a Posillipo, 
1934-37) sia le opere degli anni del dopoguerra, 
nate dalla collaborazione con la Olivetti (lo stabi- 
limento industriale, 1951-54, e il quartiere INA 
Case-Olivetti, 1952-63, con M. Nizzoli, ambedue 
a Pozzuoli). C. progettò tra l’altro l'ampliamento 
della Galleria d'Arte Moderna a Roma (1965-88). 
Cosini Silvio (Cepparello, Barberino Val d'Elsa, 
Firenze, 1495 ca - Pietrasanta, Lucca, 1549 ca) 
scultore e decoratore italiano. Fu attivo a Firenze 
(fregi nella sacrestia di San Lorenzo; Madonna 
col Bambino, 1524, Santa Maria Novella). a Pisa 
(Angeli portacandelabro, 1528, Duomo) e con 
Perino del Vaga a Genova (stucchi policromi di 
Palazzo Doria). Fu influenzato da A. Sansovino e 
da F. Rustici, di cui accentuò gli aspetti decorativi. 
Cosmati denominazione convenzionale usata 
per alcune famiglie di marmorari (tra i quali ri- 
corre più volte il nome Cosma) attivi a Roma e 
nel Lazio, fra l’inizio del sec. x e la fine del xt, 
come decoratori e architetti. Le loro opere, tra le 
manifestazioni più significative del medioevo ita- 
liano, sono caratterizzate da un sistema orna- 
mentale che impiega tasselli di marmi bianchi e 
colorati, pietre dure (porfido e serpentino) e, in 
un secondo tempo, tessere di pasta vitrea e oro, a 
formare minuziosi disegni geometrici idonei alla 
decorazione di elementi architettonici e suppel- 
lettili di edifici religiosi (portali, colonnine dei 
chiostri, pavimenti, transenne, cattedre. cibori, 
candelabri). Il loro gusto vivacemente policromo 
si rifà a una tradizione che affonda nei secoli del- 
l'alto medioevo e fino alla prima arte cristiana. 
mentre il loro repertorio (dischi. fasce. riquadri) 
presenta analogie più strette con modi bizantini e 
orientali, pur interpretati con una tecnica e una 
misura che appaiono piuttosto di lontana origine 


classica. La decorazione di numerose chiese ro- 
mane (San Clemente, Santa Maria in Trastevere, 
Santa Maria in Cosmedin) attesta che nei primi 
decenni del sec. x il repertorio cosmatesco ave- 
va raggiunto una completa maturazione e stabi- 
lità. che manterrà sino alla fine delsec. xl, modi- 
ficandosi poi a contatto con schemi gotici. Nel 
Lazio. 1 C. operarono a Ponzano Romano, Tar- 
quinia, Subiaco, e a Civita Castellana dove JACO- 
PO DI LORENZO e suo figlio cosma lasciarono un 
capolavoro di classico equilibrio nella facciata del 
Duomo (1210). Cosma, con i figli LUCA e JACOPO, 
fu inoltre attivo ad Anagni e completò il chiostro 
di Santa Scolastica a Subiaco. A un altro nucleo 
familiare appartennero i fratelli GIOVANNI (cui è 
attribuita la tomba del cardinale Matteo d'Ac- 
quasparta, Roma, Santa Maria in Aracoeli, 1302 
ca) € DEODATO, autore del ciborio di Santa Maria 
in Cosmedin a Roma. Una più insistita sensibilità 
cromatica è nelle opere dei marmorari apparte- 
nenti alla famiglia romana dei + Vassalletto, che 
rientrano stilisticamente nell’ambito dei C. Nei 
chiostri romani di San Giovanni in Laterano e di 
San Paolo (prima metà del sec. xm) che presen- 
tano colonnine abbinate variamente ritorte e in- 
trecciate con incrostazioni di piccole tessere va- 
riopinte e dorate. essi giungono a un alto grado di 
equilibrio fra struttura e decorazione, quasi rin- 
novando la tradizionale struttura del chiostro 
grazie agli intensi valori cromatici, resi vibranti 
dalla luce. 

Cossa Francesco del (Ferrara 1436 ca - Bologna 
1478 ca) pittore italiano. Scarse sono le notizie 
sulla formazione di questo artista, un po’ più gio- 
vane del Tura (iniziatore dell'originale rinasci- 
mento ferrarese); egli proseguì nella ricerca di 
espressività e plasticità propria del maestro, ma 
moderandola per via di un più disteso luminismo 
derivato da Piero della Francesca (probabilmente 
attraverso la mediazione dell’opera di Galasso) e 
addolcendola in una gioiosa e vitale vena narrati- 
va. La sua opera più nota e più tipica è la parte 
dedicata a Marzo*, Aprile e Maggio nel ciclo 
astrologico che Borso d'Este commissionò a lui e 
ad altri artisti per la decorazione del salone nel 
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Decorazione dell'interno della 
chiesa di San Clemente a Roma. 


Palazzo di Schifanoia a Ferrara (1469-70). Scene 
allegoriche e figurazioni dei segni zodiacali s’inca- 
strano, come gemme preziosamente rifinite, nella 
descrizione — di ampio respiro narrativo — della 
vita quotidiana durante i mesi della primavera. 
Un’umanità giovane, definita con rilievo vigoroso 
e intensa vivacità cromatica, lavora o si diletta, 
tesse, caccia, fa l’amore, in una dimensione di 
tempo umano cui la luce diurna dà profondità e 
verità. Scontento della magra mercede ricevuta- 
ne, il C. sì trasferì a Bologna, dove dipinse politti- 
ci che andarono in seguito smembrati e dispersi. 
Ricordiamo la Pala dell'Osservanza, della quale 
faceva parte la mirabile Annunciazione (Dresda, 
Gemiildegal.), di saldo impianto compositivo e di 
ampio respiro spaziale, e l'imponente Polittico 
Griffoni (1473 ca), già in San Petronio, con il pro- 
babile intervento di E. de’ Roberti: in esso va ri- 
cordata soprattutto la Crocifissione (Washington, 
Nat. Gall.), di una severa, dolorosa energia nella 
resa delle figure e di una solenne spazialità. Nella 
Pala di Mercanti (datata 1474, oggi nella Pin. Naz. 
di Bologna) si accentua la gravità monumentale 
delle figure, robuste come statue in terracotta e 
dai volti di penetrante realismo. L'ultima opera 
del C. fu la decorazione della Cappella Garganel- 
li nella Cattedrale di Bologna (1477 ca), termina- 
ta da E. de’ Roberti e andata distrutta alla fine 
del Cinquecento; si trattava, secondo le testimo- 
nianze, di uno dei più importanti ciclì pittorici del- 
l’arte rinascimentale italiana, noto per la virtuosi- 
stica resa prospettica degli scorci. 

Cosset Jean (Arras, notizie 1384-1404) arazziere 
e mercante francese. Figura tra le maggiori del 
suo tempo, fornì numerose opere alle corti dei 
principi di casa Valois. E autore del più antico 
arazzo di Arras di cui sia nota la datazione: |°/n- 
contro di Fromont e Girard, da una serie delle Ge- 
sta di Jourdain de Blaye (Padova, Mus. Civ.) del 
1384-85. 

Costa Giovanni, detto Nino (Roma 1826 - Bocca 
d'Amo, Pisa, 190)3) pittore italiano. Formatosi al- 
l'Accademia di San Luca di Roma (1843-47), con 
esiti vicini ai neoclassici V. Camuccini, F. Coghet- 
ti, F. Podesti, sì volse poi alla pittura verista (1849- 
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57), dipingendo la campagna romana insieme a 
un gruppo di artisti stranieri, tra i quali il francese 
J.-B.-C. Corot, lo svizzero E.F. David, e gli inglesi 
C. Coleman e F. Leighton (Donne sulla spiaggia 
di Anzio, 1852, Roma, Gall. Naz. d’Arte Mod.). 
Nel 1859 si stabilì a Firenze e i suoi paesaggi, co- 
struiti a macchie tonali, ebbero un importante in- 
flusso nel gruppo dei macchiaioli, in particolare 
su Fattori. Dopo diversi viaggi in Francia e in In- 
ghilterra, tornò a Roma, dove dopo il 1870 fu atti- 
vo promotore di associazioni pittoriche puriste (la 
Scuola etrusca, 1883), aggiornate sulle recenti ten- 
denze preraffaellite. Dell’ultimo periodo, in cui C. 
silegò a un programma di gusto neorinascimenta- 
le, si ricorda la Leda e il cigno (1900, Pisa, eredi 
Costa). 

Costa Lorenzo (Ferrara 1460 ca - Mantova 1535) 
pittore italiano. Formatosi in ambiente ferrarese, 
sugli esempi di C. Tura e di E. de’ Roberti, si tra- 
sferì nel 1483 a Bologna (dove de’ Roberti opera- 
va già dal 1481), testimoniando con ciò l’esauri- 
mento della scuola ferrarese e la contemporanea 
ascesa di Bologna come centro artistico. Se l’im- 
pianto della Pala Bentivoglio (1488, San Giacomo 
Maggiore), popolata di ritratti di elegante im- 
pronta cortese, è ancora un esplicito omaggio a 
de’ Roberti, nelle opere successive (Madonna e 
santi, 1496, Bologna, Pin. Naz.; Pala Ghedini, 
1497, San Giovanni in Monte) si nota un accosta- 
mento ai modi morbidi e distesi del Francia e del 
Perugino e l’approdo a un equilibrio di compo- 
stezza classicheggiante, nonostante qualche tratto 
estroso che sembra derivare da Filippino Lippi e 
Piero di Cosimo (intorno a questi anni è probabil- 
mente da porsi un viaggio di C. in Toscana). La 
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«Pala Ghedini» (1497): dipinto su tavola, cm 220x140. 
Bologna, San Giovanni in Monte. 


gradevole sigla stilistica maturata dall’artista re- 
sta immutata nella sua successiva attività (/ncoro- 
nazione della Vergine, 1501, San Giovanni in 
Monte; Sposalizio della Vergine, 1505, Bologna, 
Pin. Naz.), anche dopo il suo trasferimento a 
Mantova (1506) come pittore di corte. Di que- 
st'ultima fase sono i dipinti mitologici per lo stu- 
diolo di Isabella d’Este, tra i quali l’Al/egoria o Il 
regno delle Muse (Parigi, Louvre), opere che ri- 
sentono superficialmente dei modelli mantegne- 
schi, pur mostrando il felice inserimento di C. nel 
clima intellettualistico della corte mantovana. No- 
tevoli per misurata eleganza alcuni nitratti (Ritrat- 
to di gentildonna, Londra, Hampton Court). 
Costa Lucio (Tolone 1902 - Rio de Janeiro 1998) 
architetto e urbanista brasiliano. Autore di nume- 
rosi progetti, fra cui il Ministero della educazione 
e della sanità a Rio de Janeiro (1937-39) e le case 
ad appartamenti nel parco Guinle a Rio (1948- 
54), ha legato il suo nome soprattutto al piano ur- 
banistico di Brasilia, la nuova capitale del Brasile 
costruita nel deserto dell’entroterra. Il progetto di 
C., che nel 1957 risultò vincitore del concorso, 
prevedeva l’organizzazione della città lungo due 
assi ortogonali, con nette differenziazioni nei per- 
corsi e nelle funzioni. In particolare, la città am- 
ministrativo-rappresentativa risultava isolata da 
quella residenziale, secondo una visione statica e 
monumentale del disegno urbano ulteriormente 
sottolineata, in fase di realizzazione, dalle caratte- 
ristiche espressive degli edifici progettati da O. 
Niemeyer. C. ha avuto il merito di introdurre le 
esperienze e la tematica del Movimento moderno 
(in particolare di Le Corbusier) nella cultura ar- 
chitettonica brasiliana. Ma, nell’impatto con una 
realtà di grandi squilibri sociali, il suo linguaggio 
razionalista ha finito con l’assumere una «monu- 
mentalità» che esprime soprattutto le esigenze 
rappresentative delle nuove classi dominanti. 
Costa Toni + cinetica, arte. 

Costantini Flavio (Roma 1926) disegnatore e pit- 
tore italiano. Già capitano di lungo corso, dal 
1955 si è dedicato alla grafica e all’illustrazione 
per riviste aziendali. Negli anni Settanta una te- 
matica centrale della sua grafica e della sua pittu- 
ra è stata la storia dell’anarchia, rappresentata at- 
traverso fatti ed episodi particolarmente significa- 
tivi con un sintetico realismo narrativo, di anda- 
mento raffinatamente popolaresco. Del decennio 
seguente è la serie di ritratti di scrittori (Kafka, 
Poe, Stevenson, Conrad); ha quindi sviluppato il 
tema dell’affondamento del Titanic, inteso come 
emblematico della crisi di un mondo. Oltre al suo 
The Art of Anarchy (1975), ha illustrato numero- 
si classici della letteratura, tra i quali Linea d'om- 
bra di Conrad (1989) e Memorie del sottosuolo di 
Dostoevskij (1997). 

costolone + volta. 

costruttivismo movimento artistico russo e so- 
vietico. Il termine fu usato per la prima volta dal 
critico N. Punin a proposito dei riltevi di V. Tatlin 
nel 1913; secondo A. Gan, il movimento in quan- 
to tale «è sorto nel 1920 nell'ambiente dei pittori 
di sinistra e degli ideologi dell’azione di massa». 
Nel suo ambito si collocano il Manifesto realista di 
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1 Bozzetto (1919-20) di V. Tatlin per il monumento alla i Internazionale: legno e metallo, h cm 500, DI cm 300. 

2 Progetto (1924) di KS. Mel'nikov per il padiglione sovietico all'Esposizione delle arti decorative di Parigi (1925): 
acquerello e inchiostro su carta, cm 59,6 X42,2. Mosca, Museo d' Architettura A. Chichoussev. 
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3 Progetto (1924) dei fratelli 
Vesnin per gli uffici della 
«Pravda» a Leningrado, 

cm 70x36. Mosca, Museo 
d'Architettura A. Chichoussev. 
4 Manifesto (1924) di A. 
Rodéenko per il documentario 
«Ciné-@cil»: litografia colorata, 
cm 69 X49. Zurigo, 
Kunstgewerbemuseum. 

S «Testa costruita n. 2» (1916) di 
N. Gabo: acciaio galvanizzato, 
hem 50. Middleburgh, colt. priv. 
6 «Composizione non- 
oggettiva» (1917-18 ca) di A. 
Ewter: olio su tela, cm 88 X70. 
San Pietroburgo, Museo Russo. 
7 «Composizione» (1921) di L. 
Popova: gouache, vernice su 
carta, cm 31 X32. Mosca, coll. 
priv. 
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N. Gabo e A. Pevsner e le tesi produttiviste 
espresse dai Vesnin, da L. Popova, A. Exter, A. 
Rodtéenko e V. Stephanova nel catalogo della 
mostra 5 X 5 = 25. I presupposti figurativi del c. 
erano in gran parte analoghi a quelli di movimen- 
ti contemporanei come il cubismo, il dadaismo e, 
in particolare, il futurismo. Come quest’ultimo, il 
c. affermava di rifiutare l’arte borghese e indivi- 
duava il progetto di un nuovo linguaggio nelle 
«proposte» della tecnologia e della meccanica in- 
dustriali. A caratterizzare e distinguere il c. fu, tut- 
tavia, la particolare situazione politico-sociale in 
cui esso di fatto si inserì. Nelle prospettive aperte 
dalla rivoluzione d’ottobre, gli artisti del movi- 
mento videro la possibilità concreta di rompere 
l'isolamento dell’arte dalle masse, di costruire 
un’arte nuova per la nuova società. Del 1920) è il 
progetto di Tatlin per la ui Internazionale, una ar- 
chitettura-scultura costituita da una spirale in fer- 
ro che si sviluppa diagonalmente, chiusa da pare- 
ti di vetro, fino a una altezza superiore a quella 
della Tour Eiffel; del 1923 il progetto dei fratelli 
Vesnin per il Palazzo del Lavoro, un volume chia- 
ro, stereometrico, fatto di scarni tralicci metallici, 
primo tentativo di esprimere in una forma nuova 
una nuova dimensione sociale; del 1924 il proget- 
to, ancora dei fratelli Vesnin, per gli uffici del 
giornale «Pravda di Leningrado», un edificio in 
vetro, ferro e cemento armato; del 1925 il padi- 
glione sovietico all’esposizione di Parigi di Mel”- 
nikov, rettangolo stereometrico a struttura lignea 
dai colori puri, tagliato diagonalmente dalla scala. 
E un periodo di intensa sperimentazione, che du- 
rerà sino al 1933 e solo in pochi casi andrà oltre lo 
stadio di progetto: tipologie edilizie, nuovi centri 
comunitari (i cosiddetti «condensatori sociali»), 
nuove fabbriche, nuove ipotesi urbanistiche. Ma a 
poco a poco, nell’impatto con i problemi reali po- 
sti dalla costruzione del socialismo, si crea nel mo- 
vimento una netta frattura tra un'ala «formalista» 
(I.I. Leonidov) e un'ala «produttivista» (Tatlin, 
M.J. Ginzburg). E il preludio alla fine del movi- 
mento, segnata, a partire dal 1933, dal prevalere 
nell’organizzazione statale e politico-culturale so- 
vietica di un'ideologia burocratico-accademica, 
ma imputabile anche, nella sostanza, alla situazio- 
ne di arretratezza tecnologica dell’Unione Sovie- 
tica di allora, rispetto alla quale le ipotesi formali 
del c. apparivano inutilizzabili. 

Cotman John Sell (Norwich 1782 - Londra 1842) 
pittore e incisore inglese. A Londra dal 1798, fu in 
contatto con W. Turner e Th. Girtin; dal 1800 
viaggiò a lungo nel Galles, nelle regioni occiden- 
tali d'Inghilterra e nello Yorkshire dipingendo al- 
cune delle sue opere più importanti. I suoi pae- 
saggi (La diligenza, Norwich, Castle Mus.) si di- 
stinguono nell’ambito della Scuola di + Norwich, 
di cui egli fece parte, per la singolare impostazio- 
ne geometrizzante e la pacatezza dei toni. Nel 
1822 furono pubblicate, per iniziativa del ban- 
chiere e collezionista Dawson Turner, le sue tavo- 
le delle Antichità architettoniche di Normandia, 
frutto di tre viaggi in Normandia (1817, 1818, 
1820). Dal 1834 tenne a Londra la cattedra di di- 
segno presso la King°s College School. 


Cotte Robert de (Parigi 1656 - Passy, Parigi, 
1735) architetto francese. Allievo di J.H. Mansart 
e architetto di corte, eresse 1 palazzi vescovili di 
Verdun e Chalons-sur-Marne, il Palazzo Rohan 
di Strasburgo, diversi Hotel parigini e la Cappella 
di Versailles; a lui si deve la sistemazione della 
place Vendòme a Parigi. La sua influenza si este- 
se a molti paesi europei (Fiandre, Germania, Spa- 
gna, Piemonte), dove le sue opere diffusero il fa- 
stoso gusto francese dell'epoca e diedero avvio al- 
la decorazione rococò. 

Cottet Charles (Le Puy 1863 - Parigi 1925) pittore 
e incisore francese. Allievo di A. Roll e P. Puvis 
de Chavannes, del quale risentì fortemente l’in- 
flusso, è stato spesso accostato ai nabis, ma i toni ‘ 
cupi e i forti valori che permeano le sue opere 
provengono piuttosto dalla tradizione del reali- 
smo. La Bretagna, dove trascorse molti mesi al- 
l'anno tra il 1885 e il 1913, fu protagonista quasi 
incontrastata della sua produzione, sia con i suoi 
paesaggi, in particolare marine in burrasca e porti 
al crepuscolo (// porto di Camaret, 1893, Parigi, 
Mus. d'Orsay), sia con scene di vita popolare bre- 
tone (Angoscia dal mare, 190)8, Parigi, Mus. d’Or- 
say). 

Cottingham Robert + iperrealismo. 

cotto sinonimo di + terracotta o mattone. 
Courbet Gustave (Ornans 1819 - La Tour-de- 
Peilz, Vevey, 1877) pittore francese. Nato in un 
paese della Franca Contea (del quale dipingerà 
negli anni, con insistenza, luoghi, abitanti e costu- 
mi), si trasferì a Parigi nel 1840 per dedicarsi alla 
pittura. Coerente con le sue idee rivoluzionarie, 
C. partecipò alla Comune di Parigi (1870) di cui fu 
delegato per le Belle Arti; arrestato e condannato 
a sei mesi di prigione nel 1873, riparò in Svizzera, 
a La Tour-de-Peilz vicino a Vevey. Processato di 
nuovo nel 1874, fu condannato al pagamento di 
300.000 franchi perché ritenuto responsabile del- 
l'abbattimento della colonna Vendòme. Morì cir- 
ca un mese dopo che tutte le sue opere erano sta- 
te messe all’asta e disperse dal governo francese. 
Momento centrale della formazione pittorica di 
C. fu, più che l’irregolare frequentazione delle 
scuole libere del Père Lapin e del Père Suisse e 
degli studi dei pittori accademici Steuben e Hesse, 
l’attenta osservazione dei capolavori della pittura 
fiamminga, veneziana e olandese dei secc. xviI- 
xvi, che egli copiò al museo del Louvre. In questo 
senso fu importante anche il viaggio che l'artista 
compì in Olanda nel 1847, per la profonda im- 
pressione che egli ricavò dalle opere di Rem- 
brandt viste al Rijksmus. di Amsterdam. Le pri- 
me, contrastate apparizioni ai salons, in quegli an- 
ni unica occasione d'incontro con il pubblico. so- 
no del 1844 ( Autoritratto o Courbet col cane nero, 
Parigi, Petit Palais), del 1845 (// Guitarrero). del 
1846 (L’uomo con la pipa, Montpellier. Mus. Fa- 
bre). Di queste opere d'ispirazione romantica. do- 
ve la lezione dei maestri olandesi e famminghi si 
manifesta nell'uso sapiente di una luce drammati- 
ca ed è interpretata con moderna sensibilità. si 
può oggi parlare come degli «inizi magistrali di un 
preteso autodidatta» (M. Laclotte). Decisivo per 
la maturazione del realismo di C. fu il periodo 
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1 «Bonjour monsieur Courbet» (1854): olio su tela, cm 149x155. Montpellier, Musée Fabre. 2 « Les demoiselles des 
bords de la Seine» (1857): olio su tela, cm 173x205. Parigi, Petit Palais. 


1848-57. Vi giocarono parecchi fattori: la rivolu- 
zione di febbraio (senza la quale «forse non si sa- 
rebbe mai vista la mia pittura», dichiarerà in se- 
guito lo stesso artista); l'influenza del filosofo 
anarchico P.-J. Proudhon, che esemplificherà sul 
lavoro di C. le sue originali ricerche sul valore so- 
ciale dell’arte (// principio dell’arte e il suo fine so- 
ciale, 1865); il sodalizio con Baudelaire, in quel 
periodo impegnato nella direzione di «Le salut 
public»; le riflessioni critiche degli amici Max Bu- 
chon e Jules Champfleury, attenti interpreti delle 
idee del tempo: la non secondaria influenza del- 
l’opera dei Le Nain, pittori del sec. xvi che ope- 
rarono con originalità su temi di vita contadina 
tratti da una vigorosa imagerie popolare. Le pri- 
me opere nelle quali l'artista dichiara la nuova vi- 
sione realistica (Pomeriggio a Ornans, Lilla, Mus. 
des Beaux-Arts; Funerale a Ornans*, Parigi, Mus. 
d'Orsay; / contadini di Flagey di ritorno dalla fie- 
ra, Besangon, Mus. des Beaux-Arts, tutte eseguite 
tra il 1848 e il 1850) sono di dimensioni tali che le 
figure vi acquistano la suggestiva misura della 
grandezza naturale, come già nella Ronda di not- 
te di Rembrandt. C. dipinge, in questi quadri, con- 
tadini e borghesi di una comunità campagnola 
con una attenzione che capovolge quella che sino 
allora poteva considerarsi una scena di genere in 
un quadro di storia. E anche caratteristico di que- 
ste opere, rispetto al successivo modo di dipingere 
dell'artista (che impiega ampie superfici ora levi- 
gate ora bituminose e usa generosamente la spa- 
tola per creare una sorta di evidenza plastica), la 
tranciata nettezza delle figure che si sottrae a ogni 
suggestione romantica e accademica (esemplare 
l'Atelier, 1855, Parigi, Mus. d'Orsay) e dà corpo a 
una più autentica rappresentazione della realtà. 
Gli stessi elementi si possono notare ne Gli spac- 
capietre (1849, già alla Gemaldegal. di Dresda, di- 
strutto), dove C. registra, senza indulgere alla pa- 
teticacomprensione di un Millet, la pesante fatica 
di due spaccapietre. 

Il suo inedito modo di accostare la realtà risulta 
anche dai numerosi nudi femminili, dipinti so- 


prattutto negli anni Sessanta, che rivelano una fi- 
sicità tutta terrestre (// sonno, 1866, Parigi, Petit 
Palais; L'origine del mondo, 1866, Parigi, Mus. 
d'Orsay). Già nel 1853 avevano suscitato scanda- 
lo Le due bagnanti, con la loro plastica compia- 
ciuta e pesante; lo stesso accadde nel 1857 con Les 
demoiselles des bords de la Seine (Parigi, Petit Pa- 
lais), in cui l’inconsueta rappresentazione di due 
donne di vita in un momento di stanchezza è an- 
che pretesto per un’acuta analisi percettiva d’am- 
biente che fa presentire lo spazio di ricerca degli 
impressionisti. Sotto questa angolazione si posso- 
no considerare i paesaggi, le marine, le scene di 
caccia e gli studi di animali che C. dipinse negli ul- 
timi dieci anni con una sensibilità luminosa acuta 
e smagliante. 

Courtois Jacques + Borgognone. 

Cousin Jean il Giovane (Sens 1522 ca - Parigi 
1595) pittore e incisore francese. Figlio e allievo di 
C. il Vecchio, ricondusse alla Scuola di Fontaine- 
bleau elementi nordici. Fu abile disegnatore e in- 
cisore (Libro della Fortuna, Metamorfosi di Ovi- 
dio). L'unico suo dipinto noto è un Giudizio Uni- 
versale (Parigi, Louvre). 

Cousin Jean il Vecchio (Sens 1490 ca - Parigi? 
1560 ca) pittore e incisore francese. Attivo a Sens 
fino al 1540 (cartoni per le vetrate della cattedra- 
le), si trasferì in seguito a Parigi dove, in contatto 
con i maestri della Scuola di Fontainebleau e in- 
fluenzato in particolare dal Rosso Fiorentino, ela- 
borò uno stile monumentale e insieme di estrema 
raffinatezza ornamentale in cartoni per arazzi (Vi- 
ta di santa Genoveffa, 1541), dipinti (Eva, prima 
Pandora, Parigi, Louvre; La Carità, Montpellier, 
Mus. Fabre) e incisioni. Svolse anche attività di 
trattatista: Libro di prospettiva (1560). 

Coustou Guillaume il Giovane (Parigi 1716-77) 
scultore francese. Figlio di C. il Vecchio, godette 
anch'egli di notevole prestigio alla corte francese, 
benché la sua opera non raggiunga il livello quali- 
tativo di quella del padre. Accanto al suo lavoro 
più famoso, la tomba del delfino per la Cattedra- 
le di Sens, complesso celebrativo di grande impe- 
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gno tecnico, sono da ricordare i ritratti in terra- 
cotta (Nicolas Coustou, Parigi, Louvre), nei quali 
C. liberò una vena di felice immediatezza. 
Coustou Guillaume il Vecchio (Lione 1677 - Pa- 
rigi 1746) scultore francese. Alla iniziale lezione di 
A. Coysevox aggiunse l’esperienza di un soggior- 
no romano, che lo indirizzò verso un gusto classi- 
co rigoroso e colto. Lavorò intensamente a Parigi 
nell’ambito della corte, spesso in collaborazione 
col fratello NicoLAS (Lione 1658 - Parigi 1733) ri- 
scuotendo enorme successo con opere monumen- 
tali di felice effetto scenografico. Si ricordano i ca- 
valli eseguiti per il parco di Marly, oggi in Place de 
la Concorde, e la statua di Luigi xii per il coro di 
Notre-Dame. 

Couture Thomas (Senlis, Oise, 1815 - Villiers-le- 
Bel, Parigi, 1879) pittore francese. Allievo di A.J. 
Gros e P. Delaroche, ottenne notevole fama lu- 
singando il gusto borghese con la sua pletorica. 
fastosa figurazione, sovente ispirata al mondo 
classico (/ romani della decadenza, 1847, Parigi, 
Louvre). Ricercatissimo anche alla corte di Na- 
poleone ttt, fu rappresentante tipico della pittura 
ufficiale del secondo impero. 

Covarrubias Alonso de (Covarrubias, Burgos, 
1488 - Toledo 1570) architetto spagnolo. Attivo 
in un primo tempo come scultore ornamentista di 
gusto italianizzante, in seguito lavorò a Toledo co- 
me architetto per l’ Alcazar (1537), progettò la 
Puerta Bisagra (1559) e costruì (dal 1541) l’ospe- 
dale di Tavera. Attento ai modelli dell’architettu- 
ra rinascimentale italiana, fu autorevole rappre- 
sentante del classicismo. 

Covili Gino + naif. 

Cox David (Deritend, Birmingham, 1783 - Har- 
borne, Birmingham, 1859) pittore inglese. Acque- 
rellista, dipinse numerose vedute (soprattutto del 
Galles), nelle quali l’atmosfera e il clima, l'ora del 
giorno, la natura di un luogo e anche i piccoli ac- 
cadimenti della vita di campagna sono resi con 
tocco sintetico. Fu anche insegnante e scrisse di- 
versi manuali, tra cui un Trattato sulla pittura di 
paesaggio (1813-14). 

Coxie o Coxcie, Michiel (Malines 1499-1592) pit- 
tore fiammingo. Attivo a Malines e a Bruxelles, 
godette di grande fama presso i contemporanei; 
ricevette commissioni da Carlo v e Francesco 1 e 
fu poi pittore di corte di Filippo n. Tra il 1532 e il 
1539 soggiornò a Roma (dove fu membro del- 
l'Accademia di San Luca) lasciando in Santa Ma- 
ria dell'Anima un ciclo di affreschi che sono tra gli 
esempi migliori del suo romanismo raffaellesco, 
in seguito ripreso in modo meno originale e talora 
ripetitivo (Ultima cena, 1567, Bruxelles, Mus. 
Royaux des Beaux-Arts). C. dipinse inoltre carto- 
ni per vetrate e arazzi (Storie della Genesi, Craco- 
via, Castello di Wavel) e numerosi buoni ritratti 
(Cristina di Danimarca, 1545, New York, Sperling 
Coll.). Alla sua morte lasciò una importante col- 
lezione di opere d'arte. 

Coypel (secc. xvil-xvm) famiglia di pittori francesi. 
NOÉL (Parigi 1628-1707), appartenente al filone del 
grand-got classicista, lavorò per Luigi xtv e Maza- 
rino: dal 1672 fu direttore dell’Accademia di Fran- 
cia a Roma. Il figlio ANTOINE (Parigi 1661-1722) fu 


con lui a Roma; al ritorno in Francia riscosse gran- 
de successo richiamandosi a Rubens (Democrito, 
Parigi, Louvre). Più tardi si rifece all'esperienza 
del barocco romano nelle decorazioni illusionisti- 
che (soffitto della Cappella di Versailles, 1708). 
Più interessanti delle sue magniloquenti tele di 
soggetto religioso o celebrativo appaiono oggi i 
suol briosi schizzi a matita e piccoli dipinti di tema 
mitologico. CHARLES-ANTOINE (Parigi 1696-1752) fu 
decoratore, pittore e commediografo; le sue opere 
trattano estrosamente soggetti storico-mitologici e 
scene di genere. Famose le sue illustrazioni della 
Storia del teatro italiano di L. Riccoboni. 
Coysevox Antoine (Lione 1640) - Parigi 1720) 
scultore francese. Giunto a Parigi nel 1657, lavorò 
a Versailles sotto la guida di Ch. Le Brun ese- 
guendo statue classicheggianti per i giardini, alla 
maniera di F. Girardon (a Francia trionfante. La 
ninfa con la conchiglia ecc.), e partecipando alla 
decorazione barocca della Galleria degli Specchi, 
dello Scalone degli Ambasciatori e del Salone di 
Guerra (rilievo in stucco con Luigi xv vincitore). 
Ma la parte più vitale della sua opera è costituita 
dai ritratti: ricchi di animazione barocca quelli per 
la corte ( Luigi xv, 1680 ca, Londra, Wallace Coll.; 
tomba del cardinale Mazarino, Parigi, Inst. de 
France), di fresco naturalismo quelli per gli amici 
(Robert de Cotte, 1707, Parigi, Bibliothèque Sain- 
te-Geneviève). 

Cozens Alexander (San Pietroburgo 1717 ca - 
Londra 1786) disegnatore e acquerellista inglese 
di origine russa. Dopo un viaggio in Italia nel 
1746, durante il quale fu in contatto soprattutto 
con l’atelier di H. Vernet a Roma, si stabili a Lon- 
dra come professore di disegno. Sia in scritti teo- 
rici sia in disegni e dipinti, affermò una concezio- 
ne della rappresentazione paesistica (come evoca- 
zione poetica ed espressiva della natura, alimen- 
tata dalla memoria e dalla immaginazione, oppo- 
sta a una visione documentaria e topografica) che 
fu di enorme importanza per lo sviluppo della pit- 
tura inglese di paesaggio nel sec. xIx. 

Cozens John Robert (Londra 1752-97) acquerel- 
lista inglese. Figlio di Alexander, viaggiò (1776- 
79: 1781-83) in Svizzera e in Italia disegnando e 
dipingendo all’acquerello paesaggi, in particolare 
della zona alpina e della campagna romana. Assai 
apprezzate per le ricerche di effetti atmosferici e 
per la sensibilità alle qualità poetiche ed evocative 
della visione naturale, le sue opere influenzarono 
artisti come Th. Girtin e W. Turner. 

Cozza Francesco (Stilo Calabro 1605 - Roma 
1682) pittore italiano. Allievo e aiuto del Domeni- 
chino, affrescò la Stanza del Fuoco nel Palazzo 
Pamphili di Valmontone (1658-59) e la Libreria di 
Palazzo Pamphili in Piazza Navona a Roma (1667- 
73), dipingendo nel soffitto della sala principale 
lApoteosi di Casa Pamphili, affollata e spettacola- 
re allegoria tardo barocca. Sono suoi anche gli af- 
freschi della volta della Biblioteca del Collegio In- 
nocentiano e il ciclo di Palazzo Altieri a Roma. 
Cozzarelli Giacomo (Siena 1453-1515) architetto 
e scultore italiano. Allievo e collaboratore di 
Francesco di Giorgio Martini al Palazzo Ducale di 
Urbino, fu attivo anche a Siena (come decoratore 


Cozzarelli 
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a fianco del maestro) in Santo Spirito e nel con- 
vento dell’Osservanza. Meglio documentata è la 
sua attività di scultore, in cui sì rivelò sensibilissi- 
mo ai valori chiaroscurali del modellato in terra- 
cotta: ne sono validi esempi il grande gruppo poli- 
cromo della Pietà (1498-1508, Siena, chiesa del- 
l'Osservanza) e il San Giovanni (Siena, Mus. del- 
l'Opera del Duomo). 

Cozzarelli Guidoccio (Siena 1450-1516) pittore e 
miniatore italiano. Allievo e seguace di Matteo di 
Giovanni, ma assai più modesto nei risultati (Ma- 
donna col Bambino e santi, 1482, Siena, Pin. 
Naz.). lavorò a lungo per il Duomo di Siena (af- 
freschi con figure a monocromo della cupola). E 
tuttavia ricordato soprattutto per le sue miniatu- 
re, che si segnalano per la vivace vena coloristica 
(quattro antifonari per il Duomo di Siena, 1481- 
82. ora nella libreria Piccolomini). 

Cragg Tony (Liverpool 1949) scultore inglese. 
Evidenziando l’artificialità degli odierni manufat- 
ti. realizza assemblaggi e sculture biomorfe con 
objets trouvés e materiali di recupero d’ogni gene- 
re (plastica. vetro, porcellana, gomma, dadi, me- 
tallo, pietre ecc.) ai quali ridona nuova vita dispo- 
nendoli, spesso sulla parete o sul pavimento dello 
spazio espositivo, in nuove forme così da disegna- 
re silhouettes o da abbozzare paesaggi e narrazio- 
ni. Nel 1988 ha ricevuto il prestigioso Turner Pri- 
ze e rappresentato la Gran Bretagna alla Bienna- 
le di Venezia. Negli anni Novanta si è dedicato 
anche all'insegnamento presso l'Accademia di 
Diisseldorf. 

Craig Edward Gordon (Stevenage 1872 - Vence 
1966) attore, regista e scenografo inglese. Grande 
innovatore del teatro moderno, nel 1897 abban- 
donò la carriera di attore teatrale per dedicarsi in- 
teramente alla regia e all'elaborazione teorica dei 
principi del «teatro del futuro», sintetizzata nella 
rivista-manifesto «The Mask» (1908-29), da lui 
fondata e redatta con differenti eteronimi e sulla 
quale pubblicò il famoso articolo L'attore e la su- 
permarionetta, in cui sosteneva la necessità della 
spersonalizzazione dell'attore e del ritorno alla 
maschera. I suoi esperimenti scenici (celebri quel- 
li svolti alla scuola teatrale di Firenze nel 1913), al- 
l'insegna del superamento delle convenzioni della 
scenografia realistica in direzione simbolista e del- 
la elaborazione di una coreografia «totale» che 
combina suggestivamente luci, musica e movimen- 
to, ne hanno fatto un pioniere dell’arte cinetica. 
Crali Tullio (Igalo, Dalmazia, 1910 - Milano 2000) 
pittore italiano. Nel 1929 aderì al futurismo, di- 
ventando un protagonista dell’«aereopittura», ai 
cui programmi estetici restò fedele anche nel se- 
condo Novecento. Risale agli anni Trenta il suo 
lavoro pittorico più interessante, dalle iniziali sin- 
tesi moderniste su temi collegati alla velocità e a 
immagini di città radicalmente razionalizzate alle 
successive vorticanti visioni di picchiate su aero- 
porti e tuffi con paracadute (Prima che si apra il 
paracadute, 1939. Udine, Gall. d'Arte Mod.). Gli 
si devono anche progetti d'architettura, pure 
ideati in termini macchinisti: il Sacrario ai caduti 
in Africa Orientale a Gorizia (1937) e il Museo 
della guerra sul monte Sabotino (1939). 


Lucas Cranach il Vecchio 


«Riposo durante la fuga in Egitto» (1504): olio su tavola, 
cm 60XSI. Berlino, Staailiche Museen. 


Cranach Lucas il Giovane (Wittenberg 1515 - 
Weimar 1586) pittore tedesco. Figlio minore di 
Lucas C. il Vecchio, fu suo discepolo e (dal 1537) 
collaboratore, continuandone la bottega senza 
esiti di particolare originalità. Dipinse complesse 
allegorie di ispirazione luterana (Peccato origina- 
le e salvezza, 1555, Weimar, Fiirstenhaus) e ritrat- 
ti (Ritratto del padre, Firenze, Uffizi). 

Cranach Lucas il Vecchio (Kronach, Franconia, 
1472 - Weimar 1553) pittore e incisore tedesco. 
Figlio del pittore Hans, nel 1498 lasciò la bottega 
paterna e, forse seguendo il Danubio (1501), 
giunse a Vienna dove dipinse le prime opere a noi 
note: emergono alcuni ritratti di umanisti (Johan- 
nes Cuspinian e sua moglie, 1502, Winterthur, 
Coll. O. Reinhart), impostati, per la prima volta 
nella ritrattistica tedesca, come un dittico collega- 
to dallo sfondo di paesaggio, secondo uno schema 
in seguito spesso imitato. Anche nei dipinti relig 
giosi di questo periodo appare, tra gli elementi; 
terminanti, un paesaggio Nabesco, quasi dot to di 


to, 1504. Berlino, N Mus.: 

Caterina, 1506, Dresda, Gem& 
paiono anche le geniali novité 
pittura di C.: nella Re mi 


C. vi rimase tutta la vita come pittore dei principi 
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Cremona 


elettori di Sassonia, per i quali dipinse Madonne 
(1510-12, Dessau, Staatl. Gal.; 1535, Washington, 
Nat. Gall.; San Pietroburgo, Ermitage ecc.) e altri 
quadri di soggetto sacro, trasformando la concita- 
zione espressionista della sua prima maniera in 
forme più composte e misurate, di aulico e intel- 
lettualistico manierismo (Pala di Sant’ Anna, 1509, 
Francoforte, Stidelsches Kunstinst.). Eseguì inol- 
tre delicati soggetti profani di finissima pittura, in 
particolare nudi stagliati su fondo scuro (Venere e 
Cupido, 1531, Roma, Gall. Borghese) la cui in- 
quietante, allusiva grazia sensuale doveva tornare 
anche nelle numerose, tarde figurazioni di Eva 
(per es., quella degli Uffizi a Firenze, 1528). A es- 
si si alternano ritratti di definizione potente e ag- 
gressiva (Johannes Schòner, 1529, Bruxelles, Mus. 
Royaux des Beaux-Arts). Fondatore di una gran- 
de bottega, intensamente attiva (fin dal 1507 siha 
notizia di un aiuto operante presso di lui), C. la- 
vorò al servizio delle nuove idee riformate, for- 
nendo numerosi ritratti di Lutero (di cui fu ami- 
co) e dei principi protestanti (Lutero e sua moglie 
Caterina von Bora, Firenze, Uffizi; Ritratto di tre 
principesse sassoni, Vienna, Kunsthistorisches 
Mus.), e dipinti sacri di impostazione luterana 
(Altare dell'Ultima Cena, Wittenberg, Duomo); e 
contemporaneamente operò al servizio della cor- 
te di Wittenberg, decorando i castelli di caccia di 
Coburgo, Lochau e Torgau con scene di gusto fa- 
voloso e arcaizzante ed eseguendo innumerevoli 
dipinti di soggetto biblico, storico, mitologico, do- 
ve è difficile distinguere la sua mano da quella de- 
gli aiuti. Importanti anche le numerose incisioni 
su temi biblici e profani, in parte raccolte in serie 
(117 illustrazioni per il Libro Sacro di Wittenberg, 
che consiste in un elenco delle reliquie raccolte 
nella chiesa del castello di Wittenberg; / martiri 
degli Apostoli; 14 xilografie sulla Passione di Cri- 
sto), e le incisioni su rame eseguite a partire dal 
1509, che risentono l’influenza di Diirer. L’evolu- 
zione di C. dal geniale espressionismo delle opere 
giovanili al decorativismo astratto delle tarde 
opere di bottega è in parte determinata dalle esi- 
genze della produzione «in serie», ma è anche sin- 
tomatica dell'evoluzione dell’arte tedesca ed eu- 
ropea, intorno alla metà del Cinquecento, verso 
forme di raffinato intellettualismo manieristico. 
Crane Walter (Liverpool 1845 - Horsham, Sussex, 
1915) pittore e illustratore inglese. Subì inizial- 
mente l'influenza dei preraffaelliti; fu quindi disce- 
polo e collaboratore di W. Morris nell'ambito del- 
l’Arts and Crafts Movement. Lavorò attivamente 
nei vari settori delle arti decorative (disegni per 
stoffe e carte da parati) e illustrò molti libri per 
bambini. Le sue composizioni, dalla linea agile e 
flessuosa, ricchissime di motivi vegetali e animali, 
sono tipiche realizzazioni del gusto art nouveau. 
craquelure o craquelé, screpolatura a reticolo 
che si produce sulla superficie dei dipinti a olio 
(per invecchiamento naturale e perdita di elasti- 
cità degli strati di vernice protettiva rispetto alla 
tela e alla tavola lignea) e sullo smalto delle cera- 
miche; in queste ultime può essere prodotta artifi- 
clalmente a scopo decorativo. 

cratere vaso di grandi dimensioni, in genere in 


bronzo o terracotta, con imboccatura molto larga 
e due anse di vana foggia; gli antichi lo utilizzava- 
no per mescolare i liquidi per le libazioni sacrali o 
le bevande per il banchetto. 

Crayer Gaspar de (Anversa 1584 - Gand 1669) 
pittore fiammingo. Attivo a Bruxelles, fu poi pit- 
tore ufficiale di Filippo iv e dell’arcivescovo di Ma- 
lines. Le sue opere riflettono, in forme particolar- 
mente enfatiche e teatrali, la lezione di Rubens 
(La pesca miracolosa, Bruxelles, Mus. Royaux des 
Beaux-Arts). 

Cremona Italo (Cozzo Lomellina, Pavia, 1905 - 
Torino 1979) pittore e scrittore italiano. Di for- 
mazione e cultura composite (studi di giurispru- 
denza, poi da pittore e da architetto), nella prima 
parte della sua attività artistica fu particolarmente 
vicino a F. Casorati, sul quale nel 1942 scrisse 
un'importante monografia. Con la loro minuziosa 
restituzione delle cose raffigurate, le sue opere si 
caratterizzano per una singolare fusione di ele- 
menti metafisici e di effetti apparentabili al sur- 
realismo (Metamorfosi, 1936-37, Torino, Gall. 
Civ. d'Arte Mod.). La sua attività di critico d’arte, 
teatrale e cinematografico, oltre che di raffinato e 
ironico prosatore, si è sviluppata in collaborazioni 
con «Il Selvaggio», «L'Italia Letteraria», «Prima- 
to», «Paragone»; sua fu la prima rivalutazione ita- 
liana del liberty nel volume /! tempo dell'Art 
Nouveau (1964). 

Cremona Tranquillo (Pavia 1837 - Milano 1878) 
pittore italiano. Studiò alla scuola di pittura di Pa- 
via, dove era viva l’influenza del Piccio. A Vene- 
zia, dove si stabilì nel 1852, strinse amicizia con T. 
Signorini. Per quanto affinasse il mestiere negli 
studi accademici, fu alla grande pittura di colore 
del Cinquecento veneziano che guardò nella sua 
prima maturazione culturale e pittorica. Per sfug- 
gire la coscrizione austriaca passò prima in Pie- 
monte e poi a Milano, dove studiò ancora con F. 
Hayez e con G. Bertini. Decisiva per la sua matu- 
razione pittorica fu la frequentazione dell’am- 
biente della scapigliatura, di letterati come E. Pra- 


Tranquillo Cremona 


«In ascolto» (1874): olio su tela, cm 115,5 X129,5. Roma, 
Galleria Nazionale d'Arte Moderna. 


Cremonini 


ga e G. Rovani, di scultori come G. Grandi e di 
pittori come G. Ranzoni; in particolare quest’ulti- 
mo, col suo luminismo sensuale e intimistico, 
colpì l'immaginazione di C., le cui prime ricerche 
luministiche e cromatiche sono già nel Marco Po- 
lo (Roma, Gall. Naz. d'Arte Mod.), un quadro 
storico del 1863. Il luminismo toccò il patetico- 
erotico, che sarà suo tono tipico intorno e dopo il 
1870, in alcune preziose pitture del 1866-68: La 
tradita, Amaro calice, Il bagno pompetano. Tra i 
suoi quadri giustamente famosi, sono /n ascolto 
(1874), Silenzio anioroso (1873), I due cugini 
(1867, premiato a Torino nel 1870; tutti a Roma, 
Gall. Naz. d'Arte Mod.) e L'edera (1878, Torino, 
Gall. Civ. d'Arte Mod.), tutte immagini che svi- 
luppano con una stilizzazione sfumata, patetica e 
sensuale il luminismo del Piccio, portando la for- 
ma romantica al limite dell’evanescenza. C. fu an- 
che ritrattista di bella immaginazione e di grande 
acutezza psicologica (celebre il Ritratto della si- 
gnora Deschamps, 1865, Milano, Gall. d'Arte 
Mod.). incisore e acquerellista. 

Cremonini Leonardo (Bologna 1925) pittore ita- 
liano. Compiuti gli studi all'Accademia di Bolo- 
gna e a Brera, nel 1951 si trasferì a Parigi. Espo- 
nente di punta della pittura neofigurativa e del 
«nuovo racconto» (sala alla Biennale di Venezia 
del 1964), ha fornito, attraverso un linguaggio di 
calibrata misura compositiva con lontane ascen- 
denze postcubiste, una cronaca del quotidiano 
(interni domestici, ambienti balneari, scomparti- 
menti di treni) dai sapori acidi e sovente icastici, 
tra razionalità e spettralità metafisiche. 

Crepax Guido (Milano 1933) disegnatore italia- 
no. Già autore di manifesti pubblicitari e coperti- 
ne di dischi e illustratore per libri e riviste, si è af- 
fermato come disegnatore di fumetti con la colla- 
borazione, dal 1965, alla rivista «Linus». Di parti- 
colare fortuna il personaggio di Valentina, foto- 
grafa intraprendente ed esibizionista, ispirata al- 
l'attrice del muto Louise Brooks, nel quale si ri- 
specchiava un ambiente culturale colto e modera- 
tamente anticonformista; diventata simbolo di 
un'epoca (gli anni Sessanta) e di un modo di vive- 
re, Valentina è stata altresì capostipite di successi- 
ve eroine del fumetto erotico. Con la consueta 
eleganza di segno, C. ha inoltre trasposto a fumet- 
ti alcuni classici della letteratura. 

crepidoma basamento del tempio greco, formato 
da una serie di gradini; sul più alto si appoggia il 
+ colonnato. 

Crescenzi Giovanni Battista (Roma 1577 - Ma- 
drid 1660) pittore e architetto italiano. Nella vita 
artistica romana del primo Seicento ebbe una par- 
te di rilievo come mecenate di giovani artisti, per i 
quali teneva accademia nel palazzo di famiglia, 
iniziandoli al naturalismo caravaggesco. Nel 1617 
si trasferì in Spagna, dove fu attivo come architet- 
to e decoratore e lavorò, tra l’altro, nel Pantheon 
de los Reyes all'Escoriale (1620-54). 

Cresila + Kresilas. 

Crespi Daniele (Busto Arsizio, Varese, tra il 1598 
e il 1600 - Milano 1630) pittore italiano. Allievo 
del Cerano all'Accademia Ambrosiana (1621), 
svolse in Lombardia una breve ma intensa attività 
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(Storie del Battista, 1623, Busto Arsizio, San Gio- 
vanni; Martirio di san Marco, 1626, Novara, San 
Marco) nella quale emergono gli affreschi con 
Storie dei benedettini alla Certosa di Garegnano 
(1629) e quelli, in parte di aiuti, della Certosa di 
Pavia (1630). Il suo stile oscilla tra il manierismo 
lombardo (Cerano, i Procaccini, Morazzone) e il 
realismo romano importato, di tendenza caravag- 
gesca (Tanzio da Varallo), volgendosi, di qui, a 
toni di una severa austerità che richiamano analo- 
ghe soluzioni di F. Zurbaràn (Digiuno di san Car- 
lo, Milano, Santa Maria della Passione; Ultima ce- 
na, Milano, Brera). 

Crespi Giovanni Battista + Cerano. 

Crespi famiglia di pittori italiani. GIUSEPPE MARIA, 
detto lo Spagnolo (Bologna 1665-1747), viene og- 
gi giustamente considerato come uno dei grandi 
pittori del Settecento italiano. La sua formazione 
avvenne accanto a D.M. Canuti, C. Cignani e 
G.A. Burrini, ma fu per lui altrettanto fonda men- 
tale lo studio delle opere dei Carracci, di G. Reni, 
dei veneti del Cinquecento e di M. Preti. L’imme- 
diatezza pittorica e la qualità luministica delle sue 
prime opere documentate (Tentazioni di sant’ An- 
tonio, 1690, San Nicolò degli Albari; affreschi in 
Palazzo Pepoli Campogrande, 1691, Bologna), lo 
presentano come un protagonista della pittura del 
nuovo secolo. L'attenzione naturalistica e la forte 
adesione emozionale ai temi espressi dalla sua pit- 
tura hanno interessanti risultati sia nei dipinti sa- 
cri (Sacramenti, 1712 ca, Dresda, Gemiildegal.) 
sia nella produzione di genere (La fiera di Poggio 
a Caiano, 1709, Firenze, Uffizi; Il casolare, Bolo- 


Giuseppe Maria Crespi 


«La sguattera» (1713 ca): olio su tela, com 57 X43. 
Firenze, Uffizi, Collezione Contini Bonacossi. 
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Cristoforo da Bologna 


gna, Pin. Naz.). Assai proficuo per gli sviluppi del 
realismo pittorico del C. deve essere considerato 
il rapporto con il gran principe di Toscana Ferdi- 
nando de’ Medici (1708-09), che gli consentì di 
studiare l'importante nucleo di opere olandesi e 
fiamminghe delle collezioni medicee. Di notevole 
rillevo anche la sua produzione ritrattistica ( Auto- 
ritratto, Milano, Brera). LUIGI (Bologna 1708-79), 
figlio e allievo di Giuseppe Maria, seguì l'esempio 
del padre e, specialmente nella produzione ritrat- 
tistica, raggiunse discreti risultati (Ritratto di gio- 
vane architetto, Bologna, Pin. Naz.: Cacciatore, 
Bologna, Gall. Davia Bargellini). Fu anche scrit- 
tore d’arte; a lui si devono le aggiunte alla Felsina 
Pittrice del Malvasia (Vite de’ Pittori bolognesi 
non clescritte nella Felsina Pittrice, Roma, 1769). 
ANTONIO (Bologna 1712-81), figlio di Giuseppe 
Maria e fratello di Luigi, è noto come copista del- 
le opere del padre; seguì la linea pittorica della fa- 
miglia, cimentandosi in scene sacre (Sacra Fami- 
glia, 1753, Bologna, San Giovanni in Monte) e in 
ritratti (Ritratto di Luigi Crespi, Bologna, Pin. Naz.). 
Cressent Charles (Amiens 1685 - Parigi 1758) 
scultore ed ebanista francese. Inizialmente scul- 
tore, si diede poi all’attività tradizionale della sua 
famiglia. Nel 1719 divenne il fornitore ufficiale del 
reggente, duca di Orléans, e lavorò a lungo per 
lui e per le più famose corti europee. Tipico rap- 
presentante del gusto rocaille, utilizzò per i suoi 
mobili, impiallacciati in legni rari, sculture in 
bronzo dorato che fondeva egli stesso. Gli esem- 
plari più noti sono conservati a Londra (Wallace 
Coll.), Parigi (Mus. des Arts Décoratifs) e Mona- 
co (Residenzmus.). Possono anche essergli attri- 
buite diverse casse in bronzo dorato per orologi 
Cartel. 

Cresti Domenico + Passignano. 
cretese-micenea, arte - minoico-micenea, arte. 
Creti Donato (Cremona 1671 - Bologna 1749) 
pittore italiano. A Bologna frequentò la scuola di 
L. Pasinelli, quindi, per un ventennio, lavorò per il 
conte Fava, ospitato nel palazzo che conservava 
gli affreschi giovanili dei Carracci. Questi furono 
oggetto di studio da parte del giovane artista, in- 
sieme con le opere di G. Reni, di S. Cantarini e 
dei grandi veneti. Inseritosi ben presto nella cor- 
rente classicistica, C. ne diede una traduzione acu- 
tamente aggiornata, ora in chiave di delicato idil- 
lio affidato alle più preziose finezze del colore (// 
ballo delle ninfe, Roma, Palazzo Venezia), ora in 
studiate accademie sottilmente divaganti su temi 
secenteschi (La Vergine e sant'Ignazio, 1737, Bo- 
logna, San Pietro). Il successo internazionale del- 
l'artista fu sancito dall'incarico di collaborare alla 
serie di tele con le Tombe allegoriche di personag- 
gi illustri inglesi da parte del duca di Richmond, 
occasione in cui C. si confrontò con S. Ricci, G.B. 
Pittoni e G.B. Piazzetta. 

Crevalcore Antonio Leonelli da + Antonio 
Leonelli da Crevalcore. 

Crimea, arte della termine usato convenzional- 
mente per designare le manifestazioni artistiche 
verificatesi nella penisola che divide il Mar Nero 
dal Mar d’Azov. Vi dimorarono prima i cimmerii, 
poi gli sciti e i tauri (+ scitica, arte): fra le città 


(Teodosia, Chersoneso ecc.), la più importante fu 
Panticapeo (Kerc), nota soprattutto per le nume- 
rose tombe a camera riccamente dipinte (secc. 1v- 
1 a.C.), nonché per la toreutica e la ceramica che, 
importata in una prima fase dall'Attica, fu poi 
prodotta localmente (forse da quando nella città 
giunse l’attico Xenophon) con figurazioni assai 
ricche, talvolta in rilievo. 

Crippa Roberto (Monza 1921 - Milano 1972) pit- 
tore e scultore italiano. Dopo gli studi a Brera 
aderì al gruppo spazialista di L. Fontana e, suc- 
cessivamente, al movimento dell’arte nucleare. 
Per le Spirali del 1948-53 è stato considerato il pri- 
mo esponente italiano dell’action painting (Spira- 
li, 1953, Milano, Civ. Mus. d'Arte Cont.); a esse 
ha fatto seguito il ciclo dei Totem, polimaterici di 
intonazione magico-contemplativa che lo colloca- 
no in area informale. 

cripta (dal gr. «nascosto») nell’antichità, locale 
piccolo e in qualche modo riparato o nascosto. 
Nelle catacombe e nelle prime chiese cristiane, il 
luogo di sepoltura di un martire o di un santo: in 
epoca romanica e soprattutto nelle cattedrali goti- 
che francesi, assunse proporzioni architettoniche 
grandiose, divenendo una sorta di oratorio sotter- 
raneo, articolato in vari locali costruiti intorno al- 
la cripta vera e propria. 

criptoportico portico nascosto o coperto, parzial- 
mente interrato, frequente nelle ville romane; 
spesso utilizzato come sostituzione di terrazze, fu 
talvolta sfruttato come mercato coperto. 
Criscuolo Giovan Filippo (Gaeta, Latina, 1495 
ca - Napoli 1561 ca) pittore italiano. Allievo di A. 
Sabatini, subì in seguito l'influsso di Raffaello tra- 
mite Perino del Vaga. Fu attivo inizialmente a 
Gaeta (polittico per la chiesa dell'Annunziata, 
1535 ca) e poi soprattutto a Napoli, dove si rivelò 
tipico rappresentante dell’eclettismo determina- 
tosi nell'arte locale dopo gli inizi del Cinquecento 
per la presenza di artisti forestieri. 
crisoelefantino + acrolito. 

Crispolti Enrico (Roma 1933) storico e critico 
d’arte italiano. Studioso dell’informale e della 
nuova figurazione (da L’informale. Storia e poeti- 
ca, 1971, a La pittura in Italia. Le ultime ricerche, 
1994), è il maggiore storico del futurismo. indaga- 
to in saggi (tra cui // muto della macchina e altri te- 
mi del futurismo, 1969) e mostre (da Ricostruzione 
futurista dell'universo, 1980, a Futurismo 1909- 
1944, 2001). Ha svolto anche un'intensa attività di 
critico militante, curando esposizioni (Alternative 
attuali, 1962, 1963, 1965, 1968; la sezione italiana 
Ambiente come sociale alla Biennale di Venezia 
del 1976) e i cataloghi generali di Fontana (1974 e 
1986) e Guttuso (1983-89): ha inoltre pubblicato 
importanti studi monografici su protagonisti italia- 
ni dell’arte del Novecento (Balla. Cagli. i B asal- 
della, Fillia, Prampolini. Pannag®). Insegna Storia 
dell’arte contemporanea all'Università di Siena. 
cristiana, arte + paleocristiana. arte. 

Cristoforo da Bologna (attivo a Bologna nella 
seconda metà del sec. xIv) pittore italiano. Docu- 
mentato tra il 1363 e il 1410 ca, si formò nell’ambi- 
to di Vitale (affreschi nell’oratorio di Mezzaratta. 
1350-60 ca). In rapporto con l’opera di Simone dei 
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Crocefissi e Andrea da Bologna, conservò un vi- 
vace senso narrativo, unito a un più calibrato as- 
setto toscaneggiante (San Cristoforo, 1395, Mon- 
temaggiore, chiesa parrocchiale; Storie di santa 
Maria Egiziaca, 1360-75 ca, Bologna, chiesa di San 
Giacomo; Madonna col Bumbino e devoti della 
chiesa di Mezzaratta, 1380), Bologna, Pin. Naz.). 
critica d’arte in senso stretto, è la formulazione 
di un giudizio di valore sui prodotti artistici; come 
genere letterario specifico non compare prima del 
sec. XVIII, tuttavia, in senso lato, rientrano nel- 
l'ambito della c. d’a. tutti quegli scritti, dalla tipo- 
logia assai variata, che si occupano dell’arte e de- 
gli artisti e che costituiscono la «letteratura artisti- 
ca» (J. von + Schlosser). Esiste però anche una 
critica «In atto» che sì evidenzia nei criteri di scel- 
ta che consentono la conservazione o la dispersio- 
ne delle opere d’arte, attraverso i fenomeni del 
mercato o del collezionismo, del furto, della falsi- 
ficazione o del restauro, della tutela, della musea- 
lizzazione o della distruzione. I primi scritti sul- 
l’arte risalgono (ed è significativo) all’antichità 
greca, al primo momento cioè in cui si afferma 
esplicitamente l'autonomia dell’operare artistico: 
sì tratta di biografie di artisti (Duride di Samo, 
sec. Iv a.C.), di trattati tecnici (sulla scultura e pit- 
tura, di Senocrate di Sicione e Antigono di Cari- 
sto, sec. IN a.C., cui sì aggiunge, in epoca romana, 
il trattato di architettura di + Vitruvio, basato pe- 
raltro su fonti greche), di «guide» artistiche (ci è 
rimasta la Periegesi della Grecia di Pausania, sec. 
I d.C.). Da questi testi (perduti, ma tramandati 
frammentariamente nell'opera di Plinio il Vec- 
chio), che non sono propriamente di critica né di 
estetica (la meditazione sul «bello» è campo fin da 
allora considerato di pertinenza della filosofia), 
emerge da un lato l’importanza della figura del- 
l'artista, dall'altro l'esigenza di dare un fonda- 
mento teorico al suo operare, e vi è rintracciabile 
anche un criterio di giudizio, che si esprime nel 
più antico (e più ostinato) dei «pregiudizi» sull’ar- 
te: cioè l’idea, di origine platonica, che l’arte sia 
sempre imitazione (mimesis) della realtà. Ne deri- 
vano il genere letterario dell’ékphrasis (descrizio- 
ne) e nel mondo romano la teoria della corrispon- 
denza tra arte e letteratura («ut pictura poesis», 
in Orazio, Cicerone, Quintiliano). E importante 
sottolineare che l'apporto greco, nella tipologia 
dei testi come nei concetti informatori, sarà fon- 
damentale, attraverso la tradizione latina e me- 
dievale, per il pensiero sull'arte del rinascimento. 
Nel medioevo, col subordinamento della creazio- 
ne artistica a fattori teologici, la trattatistica sì rì- 
duce a prontuari tecnici sull’uso dei materiali arti- 
stici (+ Teofilo, sec. x11) o a dettami per una cor- 
retta iconografia sacra, mentre le guide si trasfor- 
mano in itinerari dei luoghi santi di Roma e Pale- 
stina a uso dei pellegrini. L'apprezzamento del- 
l’opera d’arte si fonda principalmente sullo splen- 
dore e sulla ricchezza dei materiali (per esempio 
nei mosaici) intesi come simboli del divino (si ve- 
da la descrizione di Paolo Silenziario, sec. vi, di 
Santa Sofia a Costantinopoli). 

Già nel periodo gotico (raccolta di disegni di archi- 
tettura di + Villard de Honnecourt, sec. x11) e so- 


prattutto durante il Trecento in Italia, specie a Fi- 
renze, le mutate condizioni economiche e sociali, 
che esprimono una civiltà artistica quanto mai fer- 
vida e ricca di possibilità, trovano nuova espressio- 
ne anche negli scritti sull’arte. E significativo che 
sia Filippo Villani, il quale nella sua opera sulle glo- 
rie fiorentine (1381-82) inserisce le prime vite di ar- 
tisti dall'antichità, sia C. + Cennini nel suo trattato 
tecnico (// Libro dell’arte), riferiscano a una perso- 
nalità di artista, Giotto, l’inizio di una nuova era 
(noti sono anche i giudizi di Dante e Boccaccio). Il 
recupero dell’individualità dell’artista, in rapporto 
con lo sviluppo degli studi umanistici, l’affermazio- 
ne di un suo nuovo ruolo sociale (che giungerà fino 
al mito dell’artista-eroe), l’elevata considerazione 
delle arti, che dal medievale concetto di lavoro ma- 
nuale sono passate al rango di artes liberales, sono i 
cardini su cui poggia la grande fioritura di testi sul- 
l’arte del rinascimento. Da un lato l’esigenza di da- 
re all’operare artistico un fondamento teorico e 
una base scientifica sì esprime nei numerosi tratta- 
ti, intesi sia a inquadrare organicamente tutti gli 
aspetti dell’arte (si pensi all’attività teorica di L.B. 
+ Alberti, e a quella, diversa e più complessa, di + 
Leonardo), sia a esplorarne aspetti specifici: si han- 
no così trattati di prospettiva (Piero della France- 
sca, J. Pélerin le Viateur), il principio cardine della 
teoria artistica del Quattrocento, e trattati di archi- 
tettura, frutto anche della riscoperta e dello studio 
del testo di Vitruvio (oltre ad Alberti, Filarete, 
Francesco di Giorgio, S. Serlio, A. Palladio, J. Vi- 
gnola, V. Scamozzi). Particolare rilievo assume in 
quest'ambito la proposta di un nuovo modello di 
imitazione: l’antico. In altre forme si viene intanto 
elaborando un primo sistema di «storia dell’arte», 
costruita attraverso il filone delle vite degli artisti, 
dai Commentari di L. + Ghiberti alle celebri Vite 
di G. + Vasari: lo sviluppo dell’arte italiana è visto 
come frutto delle grandi personalità creatrici, da 
Cimabue al «divino» Michelangelo. Il testo di Va- 
sari ebbe enorme fortuna e divenne modello per 
analoghe trattazioni in epoca successiva sia in Italia 
(Gi cs A G.P. + Bellori, L. + Pascoli, G.B. 
+ Passeri) sia all’estero (K. + Van Mander, J. von 
- Sandrart): è ovvio che in seguaci e imitatori non 
si ritrovi l’aspetto più notevole, dal punto di vista 
critico, dell’opera vasariana, cioè l’immediatezza 
della lettura delle opere d’arte, e l’efficacia della 
caratterizzazione dei modi formali, che per la pri- 
ma volta approda alla definizione di categorie sto- 
rico-stilistiche, dato che l’interesse è puntato sullo 
schema generale del percorso storico (rinascita, 
progresso e perfezione dell’arte) e sul «modello» 
letterario della biografia. 

Lo stretto legame fin quì notato tra operare arti- 
stico e scritti sull’arte si allenta nel periodo del 
manierismo, col diffondersi di una trattatistica 
(G.P. + Lomazzo, F. + Zuccari) non più basata 
su criteri scientifici, come nel Quattrocento, e che 
sposta l'accento dal modello naturale al modello 
artistico, cioè alla «maniera» dei grandi maestri 
del rinascimento. La ricerca di una codificazione 
di regole per la creazione artistica, che trova il suo 
sbocco storico nella nascita delle + accademie 
conduce a uno spiccato intellettualismo, a sosti- 
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tuire alla concretezza del fare artistico il predomi- 
nio di un fattore concettuale, l’«idea» 0 «disegno 
interno», rispetto alla forma o «disegno esterno» 
(Zuccari). Il rigorismo dogmatico della contro- 
riforma accentua e irrigidisce la tendenza norma- 
tiva nel rispetto della decenza e della moralità del- 
le immagini e in un pedante ossequio alla corretta 
iconografia religiosa (G.A. + Gilio, G. Paleotti). 
Il dibattito sull'arte è tolto agli artisti, e passa ai 
«dotti», ai «professori del disegno», all'ambiente 
ufficiale dell'accademia, dove si elabora quella 
teoria classicista destinata a essere prevalente lun- 
go due secoli, Seicento e Settecento: i modelli 
proposti sono gli antichi, Raffaello, Annibale 
Carracci, per la realizzazione di un ideale di bel- 
lezza che Bellori vede incarnato in N. Poussin. 
Una presa di posizione antiaccademica, e un di- 
verso giudizio di valore, che non sì basa su schemi 
ideali ma sul rapporto diretto con le opere e su 
una particolare sensibilità al fatto pittorico, è 
espressa da personalità singolari, come M. + Bo- 
schini in Italia e R. de + Piles in Francia: non a 
caso i grandi modelli sono per l’uno i pittori vene- 
ziani e per l’altro Rubens, e in entrambi il fattore 
«colore» è polemicamente valutato rispetto al 
«disegno», principio cardine dell’insegnamento 
accademico. Fa conloro la sua comparsa la figura 
del «dilettante» appassionato d’arte, che si tra- 
sformerà poi in quella specifica del «conoscitore». 
D'altro canto il periodo del predominio dell’idea- 
le classicista conosce anche una grande fioritura 
di scritti sull'arte — stimolata da palesi opposizioni 
al dominio della linea fiorentino-romana imposta 
dalla storiografia vasariana — specialmente nella 
forma di testi (biografie, guide) sull'arte delle sin- 
gole città o regioni italiane e dei primi repertori di 
fonti e testimonianze (P.A. Orlandi, G.G. + Bot- 
tari). ll filone della storiografia locale sfocerà alla 
fine del Settecento nell’opera di ben più ampio 
respiro di L. + Lanzi: La storta pittorica dell’Italia, 
il cui rigoroso disegno storico si basa sugli sviluppi 
territoriali delle + «scuole» dell’arte italiana. 

E solo nel periodo dell'illuminismo tuttavia che si 
pongono fondamenti nuovi per tutta la problema- 
tica legata all'arte: da un Jato, con gli studi di A.G. 
Baumgarten e G.E. Lessing, nasce l'estetica come 
scienza filosofica autonoma, mentre proprio dal- 
l'apporto del filone classicista, dal «neoclassici- 
smo» teorizzato da A.R. + Mengs e JJ. + 
Winckelmann, nasce, con l’opera di quest'ultimo, 
la «storia dell’arte» in senso moderno. come studio 
delle opere d'arte in sé e non attraverso le vite de- 
gli artisti. D'altro canto, proprio nell’ambito del- 
l'Accademia di Francia, attraverso le esposizioni 
da essa promosse e riprese in forma periodica fissa 
dal 1737, prende forma la c. d'a. in senso specifico: 
i resoconti delle esposizioni (+ Salons) — genere 
giornalistico inventato da D. Diderot — creano la 
figura del critico specializzato, dell'esperto che for- 
mula in maniera libera e personale giudizi di valo- 
re sulle opere d’arte contemporanee, con un ruolo 
di mediazione tra artisti e pubblico. Durante tutto 
l'Ottocento l'ampliamento del mercato artistico, 
con l'affermazione della borghesia industriale, il 
moltiplicarsi delle esposizioni, la nascita dì una 


stampa specialistica, offrono un campo sempre più 
largo di intervento per i critici. Ma contempora- 
neamente si viene creando una profonda dicoto- 
mia tra l'operare dello storico, che si occupa delle 
opere d’arte del passato, e del critico dell’arte con- 
temporanea (al punto che i movimenti di punta 
tra Ottocento e Novecento sono sostenuti da let- 
terati e poeti, da Th. Gautier a Ch. Baudelaire, da 
E. Zola ai fratelli Goncourt, da S. Mallarmé a P. 
Valéry, da G. Apollinaire ad A. Breton), dicoto- 
mia ancor oggi non sanata. Gli studi di storia del- 
l'arte frattanto si sono ampliati e perfezionati, in 
rapporto con il grande sviluppo delle scienze stori- 
che nell’Ottocento: studio e commento delle fonti 
letterarie, pubblicazione di testi e documenti d'ar- 
chivio, creazione di repertori, sono alla base della 
ricerca documentaria per ricostruire le personalità 
degli artisti attraverso il catalogo ragionato delle 
opere, individuate nei loro elementi formali e di 
contenuto. Storia e critica si pongono quindi in 
stretta relazione, poiché il lavoro del conoscitore si 
basa sul fondamentale atto critico dell'+ attribu- 
zione. Un immenso patrimonio viene così sistema- 
tizzato, a opera di personalità come C.F. von + 
Rumohr, 3.D. + Passavant, G.B. + Cavalcaselle, 
G + Morelli, fino ad A. + Venturi, B. + Beren- 
son e R. + Longhi, che nel nostro tempo puo es- 
sere considerato l’ultimo dei grandi «conoscitori». 
Questo interesse per gli aspetti «formali» dell’o- 
pera d'arte è anche alla base, ma con diversi pre- 
supposti, del rinnovamento degli studi attuato ver- 
so la fine dell'Ottocento dalla teoria della «pura vi- 
sibilità» (K. + Fiedler, H. von + Marées, A. von 
+ Hildebrand): è il primo tentativo di trovare un 
fondamento scientifico al giudizio estetico, spo- 
stando l’interesse dall'oggetto artistico al soggetto 
(fruitore), e puntando sui caratteri che sono rico- 
nosciuti come specifici dell’opera d’arte, cioè quel- 
li «visivi» (conoscenza artistica come conoscenza 
del reale in quanto «visibilità»). Se il pensiero di 
Fiedler è di tipo filosofico, un'applicazione sul pia- 
no storiografico ne è stata attuata da H. + Wolf- 
flin, con la creazione di una sorta di «grammatica» 
di categorie visive, di costanti linguistico-formali 
che servono come chiave interpretativa dello svi- 
luppo artistico in ogni tempo. Diversa interpreta- 
zione del formalismo fiedleriano è quella fornita 
da A. + Riegl, con il concetto di Kunsrwollen, l'in- 
tenzionalità espressiva caratterizzante le diverse 
epoche storiche, tramite il quale egli supera il pre- 
giudizio sulle età di decadenza. Alla corrente for- 
malistica si contrappongono studi basati sul conte- 
nuto e sul significato dell’opera d’arte. la cui storia 
è vista come «storia della cultura» (J. + 
Burckhardt) o come «storia dello spirito» (M. + 
Dvorak), e che culminano nell'opera. basilare an- 
che dal punto di vista metodologico, di A. + War- 
burg, fondamento degli studi di iconologia. Biso- 
gna infine ricordare l’importanza che assunse. per 
la fondazione di una c. d'a. come sistema autono- 
mo, l'estetica di B. Croce. che ebbe notevole in- 
flusso su storici come Schlosser e sulla formazione 
di studiosi e critici italiani (L. + Venturi). 

Vasto e spesso contraddittorio è il panorama dei 
metodi e degli indinzz) della storiografia artistica 
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1« Madonna della Passione»: tempera su tavola, cm 71X48. Verona, Musco di Castelvecchio. 2 « Annunciazione» 
(14806): tempera e olio su tavola trasferita su tela, cm 207 X146,7. Londra, National Gallery. 


più recente, legati sia alle più attuali correnti del 
pensiero e della cultura contemporanei, anche per 
una viva esigenza di rapporto interdisciplinare, sia 
agli aspetti specifici dell’arte del momento. Esiste 
intatti un rapporto tra la considerazione degli 
aspetti formali. aggiornata sui dati della psicologia 
visiva sperimentale (E. + Gombrich, R. + 
Amheim). e la ricerca tecnologica evidente in cer- 
ti aspetti dell’arte contemporanea (op art, design); 
e parimenti l'estremo individualismo di altre posi- 
zioni (dal surrealismo all'arte povera) trova un ri- 
flesso nello studio della genesi del processo artisti 
co alla luce della psicoanalisi freudiana (Gombri- 
ch) e della psicologia del profondo. Su diversi pia- 
ni. il «significato» dell'opera d’arte è invece alla 
base degli studi di + iconologia (E. + Panofsky) e 
di + sociologia dell’arte, di improrta sia marxista 
(F. + Antal, A.F. + Blunt A. + Hauser) sia an- 
tropologica (P. +» Francastel). È frequente in que- 
st'ultimo caso il legame tra ricerca sociologica e ar- 
te impegnata politicamente (il realismo nelle sue 
diverse declinazioni). Lo sviluppo delle metodolo- 
gie dello strutturalismo e della semiologia ha por- 
tato ad alcuni tentativi di lettura dell’opera d'arte 
in chiave strutturale (R. De Fusco, C. + Brandi). 
Negli ultimi decenni del Novecento la funzione 
della critica appare mutata: nel momento della sua 
massima diffusione (attraverso la stampa quoti- 
diana e periodica, la moltiplicazione delle mostre, 
i mezzi informatici), essa sembra venir meno al 
compito fondamentale di informazione dei pub- 
blici dell’arte, di dibattito sui contenuti e sugli in- 
dinzzi dell’arte del proprio tempo e di orienta- 


mento del giudizio di valore. Se è vero che fin dal 
tempo delle avanguardie storiche il sistema del- 
l'arte contemporanea aveva trovato nel critico il 
promotore di artisti, gruppi, tendenze, le implica- 
zioni oggi sempre più strette con il mercato e con 
le occasioni di sponsorizzazione e l’attuale inclina- 
zione al rifiuto delle ideologie e di sistemi di pen- 
siero «forti» paiono aver implicato la totale ridu- 
zione dell'attività critica a una militanza volta a so- 
stenere gruppi o singoli artisti in funzione essen- 
zialmente mercantile e d'immagine, attraverso un 
linguaggio spesso autoreferenziale che si fa porta- 
tore di una visione limitata del lavoro e della pro- 
duzione artistica; cosicché il «lancio» di un artista o 
di una tendenza può risolversi in mera operazione 
commerciale o scadere nell’effimero della moda. 
Crivelli Angiolo Maria, detto il Crivellone (Mila- 
no? - Parma 173() ca) pittore italiano. Attivo a Mi- 
lano, si dedicò alla natura morta di animali (Mila- 
no, Castello Sforzesco: Cremona, Mus. Civ.) e a 
soggetti di caccia, ispirandosi ai fiamminghi e al 
Grechetto, con esiti di brillante vivacità decorati- 
va. La sua opera è ancora spesso confusa con 
quella del figlio GIOVANNI, che lavorò alla corte di 
Parma, dove morì nel 1760). 

Crivelli Carlo (Venezia 1430/35 - Ascoli Piceno 
1494/95) pittore italiano. Dopo gli anni giovanili, 
trascorsi in contatto con la bottega dei Vivarini e 
con quella di J. Bellini, si orientò verso gli ambien- 
ti artistici padovani, condividendo l'entusiasmo 
della cerchia squarcionesca per le opere lasciate a 
Padova da Donatello e Mantegna (Madonna della 
Passione, Verona, Mus. di Castelvecchio). Lasciata 
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Venezia in seguito a una condanna per adulterio 
(1457), si trasferì (forse intorno al 1459-60) a Zara; 
ma già nel 1468 (e poi ininterrottamente fino al 
1494) la sua attività è documentata nelle Marche. 
Qui fu a capo di un'importante bottega, che eseguì 
sontuosi polittici per le chiese e i conventi della re- 
ione — polittici di San Silvestro a Massa Fermana 
71468). a Porto San Giorgio (1470), di Santa Lucia 
a Montefiore, per l’altare maggiore del Duomo 
(1473) e per la chiesa di San Domenico (1476) ad 
Ascoli — in parte conservati in loco, in parte smem- 
brati fra diversi musei (Bruxelles, Londra, Boston, 
Washington, Detroit, Budapest) e collezioni pub- 
bliche e private. In tali opere motivi veneti, ferra- 
resi e persino oltremontani (assimilati attraverso 
le incisioni di maestri renani) concorrono alla crea- 
zione di un linguaggio di grande originalità, nel 
quale la nuova scienza rinascimentale degli scorci e 
della nitida modellazione dei volumi e la ripresa di 
complessi fondali architettonici di tipo mantegne- 
sco (come nell’Annunciazione, 1486, della Nat. 
Gall. di Londra) si legano a cadenze decorative 
tardogotiche o ad audaci deformazioni. Delicata e 
preziosa nei colori, talora compatti e lucenti come 
smalti entro contormi tesi e sottili, estrosa nei moti- 
vi ornamentali, l’arte di C. giunge ad alcune delle 
sue più alte manifestazioni dopo il 1470 con le 
Pietà di Filadelfia (Johnson Coll.) e di Boston 
Mus, of Fine Arts) o la Maddalena di Amsterdam 
RISO): Nelle opere tarde, il ripetersi degli 
schemi compositivi e l’affollarsi dei motivi decora- 
tivi tradiscono il declinare del maestro e il sempre 
più vasto intervento esecutivo della bottega. 
Crivelli Taddeo (Ferrara 1425 ca - m. prima del 
1479) miniatore italiano. Attivo per la corte di 
Ferrara, fu uno dei principali decoratori della Bib- 
bia per Borso d’Este, 1455-61 (Modena, Bibliote- 
ca Estense); le sue miniature spiccano per vivacità 
narrativa e finezza decorativa. 
Crivelli Vittore (Venezia 1440 ca - Fermo, Ascoli 
Piceno, 1501/02) pittore italiano. Dopo aver com- 
piuto la sua formazione a Venezia, seguì il fratello 
Carlo in Dalmazia: la sua presenza a Zara è docu- 
mentata dal 1465 al 1476. Intorno al 1480si trasferì 
anch'egli nelle Marche, stabilendosi a Fermo e di- 
pingendo numerosi polittici per chiese della regio- 
ne (Fermo, Monte San Martino, San Severino, 
Sant'Elpidio a Mare, Torre di Palme, Ripatranso- 
ne). Nelle sue opere si avvicinò spesso al fasto or- 
namentale di quelle del fratello, senza raggiunger- 
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ne tuttavia il risalto e l'energia nella definizione 
plastica dei volumi e nella carica espressiva. 
Crivellone + Crivelli, Angiolo Mana. 

Crizio + Kritios. 

croce, a è detta così la pianta, appunto a forma di 
c., di un edificio sacro. Quando i quattro bracci 
hanno la stessa lunghezza si parla di c. greca o 
quadrata; quando il braccio corto taglia il braccio 
lungo a circa un terzo dalla sua lunghezza si parla 
di c. latina o immissa o capitata; quando il braccio 
corto è posto all’estremità di quello lungo si parla 
di c. a tau, per la somiglianza con questa lettera 
dell’alfabeto greco, o commissa o patibulata. 
Croce Francesco (Milano 1696-1773) architetto 
italiano. Lavorò all’inizio presso C.F. Raffagno, 
architetto dell'Ospedale Maggiore di Milano, por- 
tando a termine (1726-31) la costruzione a Porta 
Tosa di un grande portico lobato (detto «Roton- 
da» o «Foppone»), notevole per originalità di im- 
pianto e tuttora esistente. Nel 1736 costruì, sem- 
pre a Porta Tosa, uno dei più importanti palazzi 
barocchetti di Milano, il Palazzo Monti (poi An- 
dreani, poi Sormani). Oltre a numerose altre rea- 
lizzazioni in Milano e in varie località della Lom- 
bardia, C. svolse un ruolo di primo piano come 
architetto della Fabbrica del Duomo (1732-73), 
sul cui tiburio costruì la guglia principale, sulla ba- 
se dei progetti del Merlo (1765-69). Fu tra gli 
esponenti più rilevanti del barocchetto lombardo; 
ma molte sue opere manifestano un gusto di tran- 
sizione tra rococò e neoclassico. 

crociera + volta. 

Croff Giuseppe (Milano 1810 - Torno, Como, 
1869) scultore italiano. Si formò presso l’ Accade- 
mia di Brera e poi nell’atelier di P. Marchesi. Dal 
1837 al 1865 lavorò per la Fabbrica del Duomo di 
Milano (statue di San Giovanni di Dio, 1860, e 
Santa Seconda martire, 1865). All’Esposizione na- 
zionale di Firenze del 1861 fu premiato per la sta- 
tua in marmo Prometeo e per le sculture in terra- 
cotta Rebecca e L’arabo. Eseguì decorazioni in 
terracotta per molte ville aristocratiche del coma- 
sco. Le sue opere sono caratterizzate da grazia e 
levigatezza di forme. 

Crome John, noto anche come Old C. (Norwich 
1768-1821) pittore inglese. Fondatore della Scuola 
di + Norwich, dal 1790 fu in rapporto con T. Har- 
vey de Catton, collezionista di dipinti olandesi del 
Seicento e di pittura inglese contemporanea. Dipin- 
se soprattutto acguerelli. Nei paesaggi e nelle vedu- 
te (Cave d’ardesia, 1805, Londra, Tate Gall; La 
quercia di Poringland, 1818 ca, Londra, Nat. Gall.) 
la tradizione olandese e il gusto del pittoresco sono 
rielaborati con sensibilità tipicamente romantica. 
cromlech + megalite. 

cromolitografia + litografia. 

Cronaca Simone del Pollaiolo detto il (Firenze 
1457-1508) architetto italiano. Anche se non è an- 
cora del tutto chiarito il suo contributo alla vicen- 
da architettonica delle generazioni postbrunelle- 
schiane nell'ambiente fiorentino dominato da G. 
da Sangallo, vi occupa certamente una posizione 
singolare per le variazioni che seppe trarre dalla 
rigorosa tematica unitaria della spazialità quattro- 
centesca, rifacendosi liberamente anche ai model- 
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li dell’antico, studiati durante un soggiorno a Ro- 
ma (1475-80). Operò a Firenze, dove, oltre all’in- 
tervento classicheggiante nel vestibolo adiacente 
alla sagrestia di Santo Spirito (prima del 1496) e 
alla realizzazione dello splendido cornicione e del 
cortile di Palazzo Strozzi (1489-1504 ca), gli sono 
riferibili la chiesa di San Salvatore al Monte su te- 
mi brunelleschiani (consacrata nel 1504), Palazzo 
Guadagni e. presumibilmente, Palazzo Horne. 
Crosato Giovan Battista (Treviso 1697 - Venezia 
1758) pittore e scenografo italiano. Di formazione 
veneziana, svolse gran parte della sua attività in 
Piemonte. al servizio della corte sabauda (affre- 
schi mitologici del casino di caccia di Stupinigi, 
con il Sacrificio cdi Ifigenia e il Trionfo di Fetonte, 
1733: scene per il Teatro Regio: affreschi del Pa- 
lazzo Reale di Torino, con Le quattro parti del 
mondo, 1742). Le sue eleganti e luminose decora- 
zioni si valgono di efficaci scenografie disegnate 
da lui stesso, e si distinguono dalle contempora- 
nee manifestazioni del rococò internazionale per 
il brio delle invenzioni e la vivacità dei colori. 
Cross Henri Edmond (Douai 1856 - Saint-Clair 
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1 «Donna con ventaglio» (1909) 

di P. Picasso: olio su tela, 

cm 100x81. Mosca, 

Museo Puskin. 

2 «Violino e brocca» (1910) 

di G. Braque: olio su tela, 

cm 117Xx73. Basilea, Kunstmuseum. 
3 «L’aficionado» (1912) 

di P. Picasso: olio su tela, 

cm 135 X82. Basilea, Kunstrnuseum. 


4 «Natura morta con fruttiera e 
bottiglia d’acqua» (1914) diJ. Gris: 
collage, cm 92x65. Otterlo, 
Rijksmuseum Kròller-Miiller. 

S «Natura morta con carte da 
gioco» (1913) di G. Braque: olio e 
papier collé su tela, cm 81 X60. 
Parigi, Musée National d'Art 
Moderne. 


1910) pittore francese. Dopo gli studi all’ Accade- 
mia di belle arti di Lilla, nel 1876 si trasferì a Parigi, 
dove frequentò lo studio di F. Bonvin. La parteci- 
pazione al Salon des Irndépendants del 1884 e la co- 
noscenza di Seurat e Signac lo portarono dal reali- 
smo al neo-impressionismo, cui aderì con convin- 
zione sviluppandone tuttavia i modi con una note- 
vole libertà che preannuncia, per ricchezza croma- 
tica, alcuni aspetti della pittura dei fauves (Le isole 
d'oro, Parigi, Mus. d'Orsay: Paesaggio con cipressi, 
1896, Ginevra, Fondazione Ghez). Nel 1904 e 1906 
fu in Italia (Porre San Trovaso a Venezia, Otterlo, 
Rijksmus.). Ebbe contatti anche con l’espressioni- 
smo tedesco e con il gruppo dei nabis. 

Crotti Jean (Bulle 1578 - Parigi 1958) pittore fran- 
cese di origine svizzera. Formatosi {ra Monaco e 
Parigi, lavorò inizialmente nell’ambito del cubi- 
smo orfico. L'incontro con M. Duchamp (New 
York, 1914) segnò la sua adesione al dadaismo, sia 
pur declinato in forme liriche, che si concretizzò 
anche nella collaborazione, con F. Picabia e Man 
Ray, alle riviste del movimento, tra cui «391». 
Conclusa l’esperienza dadaista, dagli anni Venti la 


6 «Le tre carte» (1913) di J. Gris: 
olio su tela, cm 65,5 X46. Berna, 
Kunstmuseum. 

7 «Uomo con pi pa» (1920) 

di F. Léger: olio su tela, cm 65 X91. 
Parigi, Musée d’Art Moderne 

de la Ville. 

8 «La torre Eiffel» (1910-11) 

di R. Delaunay: olio su tela, 

cm 96,5x70,5. Filadel fia, Museum 
of Art. 

9 «Cavallo» (1914) di R. Duchamp- 
Villon: scultura in bronzo, 

cm 150x97X153. Parigi, Musée 
National d’Art Moderne. 

10 «Donna con ventaglio» (1920) 
di O. Zadkine: scultura in bronzo, 
cm85Xx35Xx27. Parigi, Musée 
Zadkine. 
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sua pittura si è sviluppata in direzione astrattista. 
Cruikshank George (Londra 1792-1878) dise- 
gnatore inglese, figlio del caricaturista politico 
ISAAC (1756-1811). Inizialmente influenzato da J. 
Gillray, fu impegnato nella satira antinapoleoni- 
ca, ma successivamente attaccò anche la famiglia 
reale e i leader conservatori e difese la libertà di 
stampa in una serie di pamphlet politici e pubbli- 
cazioni dell'editore radicale W. Hone. Dagli anni 
Venti si dedicò alle caricature teatrali e all’illu- 
strazione di libri: dal 1836 collaborò con Ch. 
Dickens illustrando fra l’altro gli Sketches by Boz 
(1836) e Oliver Twist (1838). Fu un commentato- 
re straordinariamente acuto della vita del suo 
tempo, raggiungendo la massima popolarità con il 
Comic Almanack (1835-53); fra i temi toccati dal- 
la sua grafica sarcastica sono gli esiti della rivolu- 
zione industriale, tra urbanizzazione e meccaniz- 
zazione della vita. Sostenitore, in età matura, del- 
la Temperance Society, pubblicò la serie di ac- 
queforti / figli dell'ubriacone (1848). 

rumb Robert (Filadelfia, Pennsylvania, 1943) 
disegnatore di fumetti statunitense. Con le sue 
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strisce, fra cui Zap Comix (1967), ha rappresenta- 
to la più organica espressione, nel campo del fu- 
metto, della cultura americana underground negli 
anni della guerra del Vietnam, del movimento pa- 
cifista e della contestazione studentesca. Fritz the 
Cat e Mr. Natural, \ personaggi più noti da lui in- 
ventati, incarmavano valori alternativi a quelli do- 
minanti- tra sesso libero, spinelli e misticismo del 
ritorno alla natura — ironicamente stigmatizzati 
anche nei loro aspetti mistificanti. 

Cruz-Diez Carlos + op art. 

cubicolo nella casa romana. camera da letto; nel- 
le catacombe, la piccola camera sepolcrale su cui 
si aprivano i loculi per la deposizione delle salme. 
cubismo movimento artistico che prese avvio a 
Parigi, intorno al 1907. dalla pittura di P. Picasso 
(che in quell’anno dipinse il celebre quadro Les 
demoiselles d’Avignon) e di G. Braque. Recen- 
sendo su «Gil Blas» una serie di paesaggi di Bra- 
que (1908) il critico Vauxcelles aveva parlato del- 
la tendenza del pittore a ridurre tutto a cubi: la 
parola ebbe fortuna e il nome di c. rimase a indi- 
care il nuovo movimento. Alcuni fatti d'ordine ar- 
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tistico e culturale avevano contribuito a determi- 
nare l'avvio del c. La ricerca di P. Cézanne, che 
costruiva lo spazio dell'immagine dipinta attra- 
verso sintesi volumetriche, si era rivelata fonda- 
mentale: la retrospettiva delle sue opere al Salon 
d’ Automne del 1907 aveva colpito profondamen- 
te Picasso, Braque e F. Léger, unitosi ben presto 
ai primi due. Al modello cézanniano si aggiunge- 
vano gli stimoli della complessiva ricerca degli al- 
tri postimpressionisti, accomunati dall'idea che le 
opere d'arte non dovessero imitare la natura, ma 
costruire un universo formale a essa parallelo. A 
un tale progetto era funzionale anche l’arte «ne- 
gra» (sculture e maschere soprattutto africane, ar- 
rivate dalle colonie), venuta di moda a Parigi tra 
gli artisti delle giovani generazioni, sia per il suo 
carattere radicalmente alternativo ai modelli ac- 
cademici e all’ufficialità artistica, sia per l’espres- 
siva essenzialità delle sue forme. Il c. Impostava in 
modo nuovo il processo di distruzione della pro- 
spettiva iniziato da impressionisti e fauves. Anche 
nella ricerca artistica si rifletteva così il senso del- 
la relatività della conoscenza seguito alla crisi del- 
lo scientismo positivista. Il problema non era più 
di rappresentare l'oggetto in una collocazione 
spaziale fissa e monocentrica, secondo un unico 
punto di vista, ma di restituire molteplici aspetti 
e sfaccettature in una simultaneità di visione, co- 
me se fosse possibile vederlo contemporanea- 
mente secondo una molteplicità di prospettive. 
L’unicità del punto di vista, i piani intermedi e di 
fondo furono annullati in un unico processo di 
scomposizione. Rifiutato il soggetto letterario, 
Braque e Picasso si esercitarono solo su oggetti 
usuali, di cui indagarono la struttura (nature mor- 
te con bottiglie, pipe, frutti e altri oggetti a porta- 
ta di mano negli ateliers). La collaborazione nella 
ricerca fu, tra i due, tanto stretta che è difficile di- 
stinguerne le opere se non alla luce dei successivi 
sviluppi: allora si vede che a Braque, più intimista, 
premevano i fattori cromatici, a Picasso quelli pla- 
StICI. 

Gli sviluppi e le teorie del c. sono ampiamente il- 
lustrati dagli stessi artisti: A. Gleizes e J. Metzin- 
ger (// cubismo, 1912), J. Gris, R. Delaunay, oltre 
a G. Apollinaire (Pittori cubisti, 1913). Alla fine 
del 1909, dopo una fase iniziale caratterizzata an- 
cora da una rappresentazione di piani semplici, il 
c. «analitico» è momento di ricerca in cui i piani si 
spezzano dando luogo a sfaccettature che paiono 
dissolvere gli oggetti. Il colore cede all’urgenza 
della ricerca strutturale ed è ridotto quasi al mo- 
nocromo dove predominano i grigi e le terre. Il c. 
«sintetico» inizia nel 1912-13 circa, quando si pas- 
sa al momento della sintesi che, per evocazione 
visiva degli oggetti attraverso loro dettagli, cerca 
di arrivare a una sorta di essenzialità delle cose. 
Picasso e Braque portano nel quadro un cromati- 
smo più vivo e vi introducono elementi eteroge- 
nei, soprattutto frammenti di carte e giornali (pa- 
piers collés): a questo momento del cubismo risa- 
le la nascita del collage. Operando in parallelo 
con diversi poeti (G. Apollinaire, P. Valéry, M. 
Jacob), i pittori introducono nel quadro i caratte- 
ri tipografici e poi altri materiali, come ritagli di 
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giornale, carte da gioco, frammenti di legno, e 
compiono così il recupero del reale: l’oggetto ri- 
compare ora nella sua realtà fisica ma, abbando- 
nato ogni processo imitativo, viene ricostruito li- 
beramente nello spazio del quadro, divenuto spa- 
zio reale sul quale si può agire senza vincoli. «Or- 
fico» fu definito il c. di Delaunay: Apollinaire vo- 
leva così indicare il carattere marcatamente «mu- 
sicale» delle sue opere, eccentriche rispetto al c. di 
Picasso e Braque per l’importanza attribuita alla 
luce e ai colori nei loro rapporti ritmici e armoni- 
ci. Oltre al già ricordato Léger, altri originali in- 
terpreti del c. furono i pittori M. Duchamp, F. Pi- 
cabia e J. Gris e gli scultori A. Archipenko, C. 
Brancusi, R. Duchamp-Villon, J. Lipchitz. 

Il c. ebbe importanti rapporti di reciproca influen- 
za con altre contemporanee ricerche artistiche eu- 
ropee. Attraverso Delaunay, che espose a Mona- 
co nel 1911, vennero a contatto con il c. i pittori 
del Blaue Reiter (A. Macke, F. Marc, V. Kandin- 
ski}). Anche i futuristi, pur differenziandosi ri- 
spetto al c., esposero nel 1912 a Parigi dove si tro- 
vavano anche P. Klee, L. Feininger, P. Mondrian, 
K. Maleviè; quest’ultimo vi conobbe Léger. Con 
la guerra, la carica rivoluzionaria del c. si affievo- 
lisce. Il purismo (1918) di A. Ozenfant e di Le 
Corbusier — pure sviluppatosi su base cubista — è il 
segnale del richiamo all’ordine. Con il termine 
«neocubismo» si indica la ripresa, dalla metà circa 
degli anni Quaranta in America ed Europa, di 
modi tipici del c. nei suoi sviluppi picassiani degli 
anni tra le due guerre, intrecciati al surrealismo e 
culminati in dipinti dei secondi anni Trenta come 
Guernica e Pesca di notte ad Antibes. 

Cucchi Enzo (Morro d'Alba, Ancona, 1949) arti- 
sta italiano. Inizialmente attivo in campo poetico, 
si è accostato da autodidatta alla pittura elaboran- 
do un linguaggio di matrice neoespressionista che 
lo colloca tra i protagonisti della + Transavan- 
guardia. I suoi lavori — pittura, disegni, installazio- 
ni, ma anche scene e costumi teatrali nonché la 
decorazione interna della Cappella sul monte Ta- 
maro dell’architetto M. Botta — si caratterizzano 
per un misticismo vitalistico e primordiale, non 
privo di connotazioni cupe e drammatiche, apo- 
calittiche e profetiche. Le sue composizioni, raffi- 


1 /anterna 
2 calotta 


3 tamburo 
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guranti spesso paesaggi visionari e misteriosi, ri- 
propongono alcuni segni iconici tipici, come te- 
schi, embrioni, esserini, uccelli, ma anche forme 
naturali (montagne, alberi). 

Gulinovige Giorgio + Schiavone. 

cupola volta o calotta uniforme di copertura di 
un edificio; può essere circolare o semicircolare in 
pianta, ogivale o bulbeiforme in sezione. Negli 
edifici a pianta quadrata, agli angoli della c. sì in- 
seriscono + pennacchi o + trombe per collegare 
il quadrato al cerchio. Nelle chiese a croce latina 
sorge all'incrocio della + navata centrale con il+ 
transetto. All'esterno, poggia spesso su una strut- 
tura cilindrica o poligonale chiamata amburo, 
che può recare lungo il suo perimetro aperture 
generalmente circolari, dette oculi. Alla sommità 
della c. può infine aprirsi una piccola edicola det- 
ta lanterna, dalla quale entra la luce. 

curia nell'antica Roma, edificio pubblico costitui- 
to da una sola grande sala rettangolare con pavi- 
mento di marmo intarsiato, dove avevano luogo 
le riunioni del senato; in età imperiale la sua for- 
ma divenne più complessa. 

Currie Ken (North Shields, Scozia, 1960) pittore 
inglese. Formatosi alla Glasgow School of Art, ha 
contaminato con originalità modelli francesi ( Lé- 
ger) e tedeschi (Dix, Beckmann) con il muralismo 
messicano. E autore di un ciclo di grandi pannelli 
pittorici sulla storia del movimento sindacale in- 
glese (1986-88), collocato nella cupola del Peo- 
ple's Palace Museum della città, quindi di grandi 
quadri sui temi della condizione urbana, della fol- 
la e del fanatismo, caratterizzati da un realismo 
critico che si fa accentuatamente e tragicamente 
visionario negli ultimi lavori, nei quali l’artista si 
misura con il genere del ritratto. 

Curry John Steuart (Dunavant, Kansas, 1897 - 
Madison, Wisconsin, 1946) pittore e illustratore 
statunitense. Dopo l’iniziale attività dì illustratore 
per testate popolari a New York, studiò a Parigi 
nel 1926 con il pittore russo V. Shukhajev. Croni- 
sta della vita rurale del Kansas, che ha rappresen- 
tato aneddoticamente secondo un naturalismo di 
programma non scevro da toni enfatici (Battesimo 
in Kansas, 1928, New York, Whitney Mus. of 
American Art) e simpatie ideologiche (John 
Brown, 1938-40, murale per lo State Capitol of 
Topeka, Kansas), è riconosciuto come uno dei 
protagonisti del regionalismo americano con G. 
Wood e Th.H. Benton. 

Curti Gerolamo + Dentone. 

Curtius Ludwig (Augusta 1874 - Roma 1954) ar- 
cheologo tedesco. Fu direttore dell'Istituto ar- 
cheologico germanico di Roma dal 1928 al 1937 e 
socio dell’Accademia dei Lincei. Partecipò alle 
campagne di scavo della missione archeologica te- 
desca a Olimpia, curando la pubblicazione dei re- 
soconti relativi ai principali monumenti scoperti. 
Da ricordare anche importanti suoi scritti sull'arte 
classica tra cui Le erme antiche (1903), L'arte anti- 
ca (1913-38), Gli affreschi pompeiani (1929). 
cuspide struttura caratteristica dell’architettura 


gotica; ha forma di triangolo isoscele e può costi- 
tuire l'elemento conclusivo d’una facciata 0, con 
funzione solo decorativa, sormontare un portale. 
Cutrone Ronnie + graffiti art. 

Cuvilliés Frangois de (Soignies, Bruxelles, 1695 - 
Monaco 1 768) architetto e decoratore originario 
dei Paesi Bassi. Protetto da Massimiliano Ema- 
nuele, elettore di Baviera, compì la sua educazio- 
ne artistica a Parigi (1720-24) presso J.-F. Blon- 
del; al suo rientro a Monaco fu nominato archi- 
tetto di corte. Oltre a numerosi palazzi e alla de- 
corazione di ambienti della Residenz, è opera sua 
i] padiglione di Amalienburg (1734-39) nel parco 
di Nymphenburg, perfetta fusione tra architettu- 
ra e decorazione ottenuta adattando alla fanta- 
siosa eleganza rococò della facciata un gusto or- 
namentale più corposo del contemporaneo Luigi 
xv francese, con largo impiego di lacche e di stuc- 
chi. A partire dal 1737 C. pubblicò tre successive 
serie di incisioni con modelli ornamentali rocaille, 
che ebbero grandissima diffusione in Germania. 
Cuyp Albert (Dordrecht 1620-91 ) pittore olande- 
se. Figlio del ritrattista Jacob Gerritsz, dopo un 
iniziale accostamento alle opere di Van Goyen fu 
influenzato dai luminosi paesaggi «italianizzanti» 
di Jan Both. Dipinse paesaggi con armenti, vedu- 
te fluviali e scene mitologiche, con fine sensibilità 
per gli effetti atmosferici e particolare ricchezza di 
gamme cromatiche. 

Cuyp Benjamin (Dordrecht 1612-52) pittore 
olandese. Appartenente alla famiglia dei più noti 
Albert e Jacob, dipinse, con vivacità di esecuzione 
e di accostamenti cromatici, paesaggi e scene di 
genere, in un gusto vicino ad A. Van Ostade. 
Cuyp Jacob Gerritsz (Dordrecht 1594-1651/52) 
pittore olandese. Studiò a Utrecht, forse con A. 
Bloemaert; dipinse ritratti sobri e severi e imma- 
gini di bambini in costume da pastorelli, spesso 
circondati da animali. 

Cuypers Petrus Josephus Hubertus (Roermond 
1827-1921) architetto olandese. Influenzato da E. 
Viollet-le-Duc e vicino alle posizioni di W. Morris, 
si ispirò all'architettura gotica; nel suo eclet- 
tismo sono presenti alcuni spunti innovativi che 
troveranno più matura espressione nell'opera di H. 
Berlage. Tra le sue realizzazioni più note, si posso- 
no ricordare la Stazione Centrale (1881-89) e, so- 
prattutto, il R jksmuseum (1877-85) di Amsterdam. 
Cybei Giovanni Antonio (Carrara 1706-1784) 
scultore italiano. Avviato all’attività dallo zio G. 
Baratta, si recò giovanissimo a Roma presso A. 
Cornacchini, rimanendovi sette anni. Si affermò 
come scultore autonomo solo intorno agli anni 
Cinquanta (Mausoleo del Cardinale Giulio Albe- 
roni, Piacenza, Collegio Alberoni: Monumento a 
Francesco Algarotti, Pisa, Camposanto) eseguen- 
do anche molti busti-ritratto di personaggi illustri 
(Ludovico Antonio Muratori, Modena, Gall. 
Estense; Pietro Leopoldo di Lorena, Pisa. Palazzo 
Reale). Le numerose commissioni straniere (da 
Russia, Francia, Olanda) testimoniano della gran- 
de reputazione raggiunta dallo scultore. 


dada movimento artistico d’avanguardia. Al pri- 
mo d. (Zurigo, 1915-19) parteciparono intellet- 
tuali di diversa estrazione: poeti, critici, pittori, i 
quali si trovarono uniti nel rifiutare ogni valore e 
modello della cultura tradizionale. Il 5 febbraio 
1916 il regista teatrale H. Ball fondò a Zurigo il 
Cabaret Voltaire (di quila data ufficiale dell’ini- 
ziodel movimento), dove E. Hennings, T. Tzara 
(il letterato estensore dei manifesti di d.), H. 
Arp. M. Janco, R. Huelsenbeck, H. Richter fu- 
rono i protagonisti di serate dedicate all’arte rus- 
sa e francese, a canzoni, danze, poemi simulta- 
nei, musiche «negre». Il termine d. fu trovato 
«per caso», forse sfogliando un dizionario fran- 
cese (dada è un'espressione usata per «giocatto- 
lo»): Tzara disse: «D. non significa nulla. D. è un 
prodotto della bocca». Al rifiuto di ogni atteg- 
giamento razionalistico si accompagnava la dis- 
sacrante negazione di forme e significati (anche 
se il d. zurighese rimase legato a un concreto fa- 
re estetico di derivazione cubista). Gli artisti d. 
pubblicarono le riviste «Cabaret Voltaire» e 
«Dada», e realizzarono dipinti, collages, poesie 
astratte, poemi (Tzara e Arp, Mr. Antipiryne, 
1918). Nel 1918 si aggiunsero al gruppo V. Egge- 
ling e F. Picabia il quale ultimo, dopo aver crea- 
to il d. di Barcellona con A. Gleizes e A. Cravan, 
scrittore e pugile. stabilì un tramite diretto con il 
d. americano. Il d. a New York (iniziato presso- 
ché in parallelo allo zurighese\ fu introdotto da 
M. Duchamp, dallo stesso Picabia e da Man Ray, 
coi quali collaborò il fotografo A. Stieglitz; la lo- 
ro attività fu caratterizzata dal principio della ca- 
sualità e dell'attribuzione di un nuovo valore a 
oggetti trovati, decontestualizzati, come 1 ready- 
made di Duchamp: Ruota di bicicletta (1913), 
Scolabottiglie (1914), Fontana (1917). Se Man 
Rav si dedicava alla pittura e alla fotografia 
(Passerella, 1917; Rayogrammi), Picabia esegui- 
va dipinti meccanomorfici, Duchamp tendeva a 
sottolineare con radicalità, con i suoi «oggetti ri- 
fatti». la preminente componente mentale e con- 
cettuale del fare artistico. Oltre a una schiera di 
giovani, al d. di New York parteciparono il musi- 
cista E. Varèse e il collezionista W. Arensberg. 
In Europa sorsero gruppi d. a Berlino (1918-23) 


con R. Huelsenbeck, R. Hausmann, J. Baader, J. 
Heartfield, G. Grosz, O. Dix, H. Héch, i quali 
portarono nelle loro opere (dipinti, spettacoli, 
fotomontaggi e scritti) il segno di una vigorosa 
protesta politica contro i residui di idee e di com- 
portamenti borghesi e nazionalisti nell’appena 
nata repubblica di Weimar. Il d. di Hannover fu 
rappresentato da K. Schwitters; quello di Colo- 
nia da M. Ernst, H. Arp e J. Baargeld. Molti da- 
daisti di Berlino imboccarono la via del verismo; 
Schwitters, pur rimanendo sempre una figura 
piuttosto autonoma, si avvicinò al Bauhaus, 
mentre Ernst confluì nel surrealismo, come i da- 
daisti francesi. Grande importanza ha avuto la 
ripresa d. a partire dai secondi anni Cinquanta: 
al + new dada o neodada sono riconducibili, tra 
gli altri, R. Rauschenberg, J. Johns, L. Nevelson 
negli Stati Uniti; Arman, Christo, D. Spoerri e in 
generale i Nouveaux Réalistes in Francia; E. Baj 
e M. Rotella in Italia. 

Dadamaino (Milano 1935) pittrice e scultrice ita- 
liana. ] suoi esordi sono legati al gruppo Azimuth 
e all'omonima galleria, dove nel 1959 espose i 
Volumi monocromi. Nei primi anni Sessanta la 
sua ricerca si è orientata verso l’arte programma- 
ta, aprendosi alla sperimentazione su luce e colo- 
re (Environments lumino-cinétiques, 1969, Pari- 
gi, Place du Chatelet). Nei decenni seguenti, alla 
forma astratta è subentrato il segno, come scrit- 
tura primigenia o combinazione aperta di ele- 
menti: sono così nate le serie L'inconscio razio- 
nale (1975-76), Interludio (1981), Costellazioni 
(1986), // movimento delle cose (1990-96). Nel 
1980 e 1990 ha partecipato alla Biennale di Ve- 
nezia. 

Dadd Richard (Chatham, Kent, 1817 - Londra 
18&6) pittore e illustratore inglese. Si affermò ini- 
zialmente come pittore di genere e quindi di sog- 
getti storico-letterari (da Byron e dal Tasso). Du- 
rante un viaggio in Italia, Egitto, Grecia e Asia 
Minore (1842) manifestò i primi segni dello squi- 
librio mentale che lo condusse al parricidio (1843) 
e all'internamento nel Bethlem Hospital. Conti- 
nuò a dipingere e disegnare per oltre quarant’an- 
ni, in assoluto isolamento rispetto alle correnti ar- 
tistiche contemporanee, opere di inquietante sug- 
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dada 


dada 


1 «Primo rilievo dada» (1917 ca) di 
H. Arp: scultura in legno policromo, 
cm 24x18. Basilea, Kunstmuseum. 
2 «Testa meccanica» (1919-20) di R. 
Hausmann: scultura in legno, cuoio 
e alluminio, h cm 33. Parigi, Musée 
National d'Art Moderne. 

3 «Cadeau» (1921) di Man Ray: 
ferro da stiro chiodato. Chicago, 
coll. priv. 

4 «Parossismo del dolore» (1915) di 
F. Picabia: olio su cartone, 

cm 80x80. Parigi, coll. priv. 

5 «Katharina ondulata» (1920) di M. 
Ernst: carta dipinta, guazzo e matita, 
cm 30x24,8. Londra, coll priv. 

6 «Scolabottiglie» (1914) di M. 
Duchamp: ferro galvanizzato, 

cm 50x37. Parigi, Musée National 
d'Art Moderne. 

7 «Orbite» (1919) di K. Schwitters: 
olio su tela e assemblage, 

cm 117,5 x83. New York, Museum 
of Modem Ant. 


Daddi 


gestione fantastica. Fu anche eccellente illustrato- 
re (Robin Good fellow; II libro delle ballate in- 
glesi). 

Daddi Bernardo (Firenze 1290) ca - 1348 ca) pit- 
tore italiano. Di cultura giottesca, sviluppò la 
componente lirica del maestro avvalendosi an- 
che della lezione senese nello sviluppo lineare e 
nella preziosità del cromatismo. Il Trittico di 
Ognissanti, oggi agli Uffizi (1328, sua prima ope- 
ra firmata e datata), e gli affreschi con Storie dei 
santi Lorenzo e Stefano nella Cappella Pulci in 
Santa Croce a Firenze (1330 ca) attestano l'ade- 
sione ai modi ampi dell'ultimo Giotto. Trasfor- 
mazioni stilistiche si avvertono nella produzione 
successiva che risente di numerose influenze, da 
Maso di Banco ad A. Lorenzetti. A questa fase 
risalgono le composizioni su tavola, spesso di 
dimensioni ridotte (più congeniali alla sensibi- 
lità del D.), caratterizzate da calibrati effetti 
narrativi, da un'armonica stesura pittorica a te- 
nui gradazioni cromatiche e dall’accentuarsi 
dell’orientamento dell’artista verso modelli go- 
tici (avori francesi e sculture di Andrea Pisano): 
Altarolo del Bigallo (1333), predella con la Leg- 
genda della sacra Cintola (1337-38, Prato, Mus. 
Civ.). 

dado in un + piedestallo è l'elemento quadran- 
golare tra lo zoccolo e la + cimasa; in alcune co- 
lonne rinascimentali, è un parallelepipedo di pie- 
tra che si sovrappone al capitello. 

dagherrotipo immagine fotografica ottenuta, 
mediante il procedimento inventato dal francese 
L.-J.-M. Daguerre nel 1839, su lastra d'argento o 
di rame argentato. La lastra, sensibilizzata con va- 
pori di iodio, viene impressionata e poi sviluppata 
con vapori di mercurio e fissata con iposolfito. Il 
d..in copia unica e non riproducibile, veniva spes- 
so colorato a mano, coperto da una lastrina di ve- 
tro e sigillato affinché non si arrugginisse o scro- 
stasse. 

Daguerre Louis-Jacques-Mandé (Cormeilles- 
en-Parisis, Parigi, 1787 - Bry-sur-Marne, Parigi, 
1851) fotografo, pittore e decoratore teatrale 
francese. Nel 1822 aprì a Parigi con Ch.M. Bou- 
ton un nuovo tipo dì diorama, scena teatrale di- 
pinta con l'ausilio di una camera oscura. Verso il 
1824 cominciò, in collaborazione con gli ottici 
Ch. e V. Chevalier, la sperimentazione di metodi 
per fissare l’immagine ottenuta con l’aiuto della 
camera oscura. L'incontro con J.-N. Niépce, che 
stava compiendo ricerche analoghe sfociate nel- 
l'invenzione del procedimento detto eliografia, 
diede maggior impulso alle sue indagini. Nel 
1837 (quando Niépce era già morto) D. mise a 
punto il procedimento detto dagherrotipo. L’in- 
venzione fu annunciata ufficialmente dal depu- 
tato Arago all’ Académie des Sciences nel 1839; 
subito dopo, le sue caratteristiche vennero de- 
scritte da D. nella pubblicazione Storia e descri- 
zione dei procedimenti del dagherrotipo e del 
diorama. 

Dahl Johan Christian Clausen (Bergen 1788 - 
Dresda 1857) pittore norvegese. Compì gli studi 
all'Accademia di Copenaghen, importante cen- 
tro di diffusione delle teorie neoclassiche, ma la 
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sua formazione è strettamente legata anche ai 
paesisti olandesi del Settecento. Dal 1818 si sta- 
bilì a Dresda, stringendo amicizia con C.D. Frie- 
drich e affermandosi nella pittura di paesaggio di 
ispirazione romantica: i quadri di D. mostrano la 
natura nei suoi aspetti più grandiosi e orridi e ri- 
velano una singolare sensibilità nella resa atmo- 
sferica. 

Dalbono Edoardo (Napoli 1841-1915) pittore 
italiano. Figlio del critico e letterato C. Tito, stu- 
diò disegno presso l’incisore romano A. Mar- 
chetti e pittura con B. D'Elia, N. Palizzi e G. 
Mancinelli. Inizialmente seguace del romantici- 
smo storico e filologico di D. Morelli, si dedicò 
ben presto alla pittura di paesaggio: furono fon- 
damentali in questo campo gli insegnamenti di N. 
Palizzi, i contatti conla Scuola di Resina, la cono- 
scenza degli acquerelli di G. Gigante. Eseguì an- 
che dipinti come La leggenda celle sirene (1871, 
Napoli, Gall. dell’Acc.)o Da Frisio a Santa Lucia 
(1866 ca, Napoli, Mus. di San Martino), opere di 
intonazione simbolista e sensuale che denotano 
la conoscenza della pittura di M. Fortuny y 
Marsal. 

Dali Salvador Felipe Jacinto (Figueras, Gerona, 
1904-89) pittore spagnolo. A Madrid frequentò 
la Scuola di belle arti e incontrò, fra gli altri, F. 
Garcfa Lorca e L. Bufiuel. La sua pittura fu con- 
trassegnata via via da suggestioni futuriste 
(1920), metafisiche (1923) e cubiste (1925) me- 
scolate alla grande ammirazione per Meisson- 
nier, finché non vide, in riproduzione, opere di 
M. Ernst, J. Miré e soprattutto Y. Tanguy. Nel 
1928, a Parigi, conobbe Picasso, Miré, A. Breton 
e P. Eluard che lo orientarono verso il surreali- 
smo, cui di fatto aderì l’anno successivo. Egli ne 
diede tuttavia un’interpretazione estremamente 
personale, caratterizzata da quello che egli stesso 
definì un «metodo paranoico-critico», fonda- 
mento di una pittura che echeggia tematiche psi- 
coanalitiche freudiane condotta secondo una 
maniera che mescola i modelli di G. de Chirico, 
R. Magritte, M. Ernst, Y. Tanguy, con risultati 
virtuosisticamente illusionistici caratterizzati da 
incongrui e sorprendenti accostamenti di figure, 
cose, situazioni, in una dimensione visionaria e 
onirica (Persistenza della memoria, 1931, New 
York, Mus. of Mod. Art; La nascita dei desideri 
liquidi, 1932, Venezia, Coll. Guggenheim; // 
grande paranoico, 1936, Rotterdam, Boymans- 
Van Beuningen Mus.). Parallelamente D. colla- 
borava con Bufiuel alla sceneggiatura di due 
film, Un chien andalou (1928) e Lage d’or (1930) 
— più tardi avrebbe progettato la scena di una se- 
quenza onirica del film di A. Hitchcock /o ti sal- 
verò - e scriveva sulle riviste «Minotaure» e 
«Cahiers d’art». Nel 1934, sconfessato da Breton, 
abbandonò il gruppo surrealista parigino. Il di- 
stacco si fece più netto nel 1939, quando D. si sta- 
bilì negli Stati Uniti: là egli trascorse gli anni del- 
la guerra e pubblicò nel 1942 la propria autobio- 
grafia, La vita segreta di Salvador Dali. Nel do- 
poguerrala sua produzione è continuata sempre 
più copiosa, anche nel campo dell’illustrazione e 
della grafica. 
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Salvador Dali 

«Persistenza della memoria» (1931): 
olio su tela, cm 24,1 X33. New York, 
Museum of Modern Art. 


Dalle Masegne lacobello (notizie dal 1383 al 
1409) e Pier Paolo (notizie dal 1383 al 1403) scul- 
tori italiani. Fratelli di origine veneziana, furono 
attivi a Venezia e a Bologna. Usavano assumere 
insieme gli incarichi dei lavori, ma li conducevano 
poi separatamente. Formatisi sulle opere di Nino 
Pisano a Venezia, furono al corrente degli svilup- 
pi del gotico, che assimilarono tuttavia diversa- 
mente. Insieme ebbero la commissione per l’alta- 
re di San Francesco a Bologna (1388-92) e per l’i- 
conostasi di San Marco a Venezia (1394). Pier 
Paolo eseguì l’opera bolognese con uno stile 
informato alle novità gotiche: lo testimoniano la 
straordinaria architettura della pala, che conqui- 
sta lo spazio con un prestigioso sviluppo di pinna- 
coli e di sculture, e le figure, di un naturalismo 
preziosamente decorativo, dalle cadenze fluide ed 
eleganti, vicino alle tendenze dello stile tardogoti- 
co. L’iconostasi veneziana di lacobello si rifà in- 
vece al gusto gotico della metà del secolo, e il ri- 
cordo di Nino Pisano è superato da un espressio- 
nismo doloroso che richiama esempi tedeschi. 
Dei due fratelli e della loro bottega è anche il fi- 
nestrone del Palazzo Ducale verso la laguna, dei 
primi del Quattrocento (la statua di san Teodoro 
è opera di Pier Paolo). 

Dall’Oca Bianca Angelo (Verona 1858-1942) 
pittore italiano. Formatosi all'Accademia di Ve- 
rona, dipinse dapprima scene di genere sull’esem- 
pio di G. Favretto; eseguì poi paesaggi e vedute 
cittadine (soprattutto veronesi) pittoresche e sen- 
timentali, caratterizzate da un piacevole, chiaro 
cromatismo (Danza campestre, 1905 ca, Milano, 
Gall. d'Arte Mod.). 

Dalmasio di Jacopo degli Scannabecchi (Bo- 
logna e Pistoia, notizie dal 1342 al 1373) pittore 
italiano. A partire dagli studi di R. Longhi, la cri- 
tica ha riferito a D. un gruppo di dipinti (tra cui: 
Crocifissione, Bologna, Pin. Naz.; Flagellazione, 
Seattle, Art Mus.) che denotano una personalità 
cresciuta agli insegnamenti di Vitale e maturata 
sugli esempi del plasticismo toscano, di cui D. fu 
tramite importante per l’ambiente bolognese: nel 


1359 è documentato infatti un suo soggiorno a Pi- 
stoia, dove gli sono attribuiti gli affreschi del coro 
di San Francesco, mentre gli apparterrebbero, a 
Firenze, i dipinti della Cappella Bardi in Santa 
Maria Novella. 

Dalmau Lluîs (notizie 1428-61) pittore spagnolo. 
Visse in Aragona, a Barcellona e a Valencia, e fu 
pittore alla corte di Alfonso v. Una delle poche 
opere certe, la Madonna dei consiglieri (1445, 
Barcellona, Mus. di Arte Catalana), è ricca di ci- 
tazioni dall’altare di Gand dei Van Eyck, da lui 
conosciuto durante un viaggio in Fiandra compiu- 
to nel 1431 per acquistare dipinti su incarico del re 
d’Aragona. D. è considerato l’iniziatore dello sti- 
le ispano-fiammingo in Catalogna: nella sua ope- 
ra, infatti, il sottile particolarismo fiammingo si 
abbina al gusto per una rappresentazione vigoro- 
sa e realistica. 

Dalou Aimé-Jules (Parigi 1838-1902) scultore 
francese. Discepolo di J.-B. Carpeaux, ma attento 
soprattutto alla lezione naturalistica di Courbet, 
fu autore di sculture e monumenti in cui la tensio- 
ne dei volumi conduce sovente a esiti retorici 
(Trionfo della Repubblica per la place de la Na- 
tion, 1879-99; tombe di L.-A. Blanqui. 1885. e di 
V. Hugo, 1886). Da segnalare i piccoli, vivaci boz- 
zetti di terracotta ispirati alla vita dei lavoratori, 
eseguiti quando D. era in esilio a Londra, in se- 
guito alla caduta della Comune (1871-79). 

Dal Sole Gian Gioseffo (Bologna 1654-1719) pit- 
tore italiano. Seguace della tradizione classicista e 
in particolare di G. Reni e L. Pasinelli. che fu suo 
maestro (Pala della Trinittì, 1700, Imola, chiesa 
del Suffragio), ne diede un’interpretazione garba- 
ta e sentimentale, in anticipo sugli sviluppi sette- 
centeschi della pittura bolognese (decorazione del 
salone di Palazzo Mansi a Lucca. 1686 ca: decora- 
zione della cupola di Santa Maria dei Poveri a Bo- 
logna in collaborazione con lo stuccatore G. Maz- 
za). Negli anni Novanta, su invito del conte Erco- 
le Giusti, si trasferì a Verona, dove rimase a lun- 
go, ma di questa fase sopravvive solo il dipinto 
con Tarquinio e Lucrezia (Copenaghen. Statens 
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Mus. for Kunst). Nel 1714 consegnò ai Bonaccor- 
si di Macerata il dipinto con Andromaca che pian- 
ge davanti a Enea per l'omonimo palazzo. 
damaschinatura + agemina. 

Damiani Almeyda Giuseppe (Capua, Caserta, 
1834 - Palermo 1911) architetto italiano. Lavorò 
come ingegnere del municipio e come progettista 
a Palermo, dove svolse un ruolo importante an- 
che nel campo dell’insegnamento. Le sue opere 
sono improntate a un neoclassicismo aulico e col- 
to (Politeama Garibaldi, Palermo, 1874; Castello 
Florio, nell’isola di Favignana; stabilimento ter- 
male, Termine Imerese). 

Damofonte di Messene (prima metà del sec. n 
a.C.) scultore greco. Fu uno degli iniziatori della 
corrente neoattica. Tra le opere a lui attribuite 
dalle fonti antiche (Pausania) ci sono pervenuti 
numerosi frammenti del gruppo raffigurante De- 
metra e la figlia Despoina, eseguito per il santua- 
rio di Despoina presso Licosura, in Arcadia (divi- 
si tra il Mus. Naz. di Atene e il piccolo Mus. di Li- 
cosura). Recentemente gli sono state attribuite 
statue frammentie (forse raffiguranti Apollo e 
Tyche) rinvenute proprio a Messene, città natale 
di D., nel complesso architettonico identificato 
come il santuario di Ascelpio. 

Danby Francis (Wexford 1793 - Exmouth 1861) 
pittore irlandese. Compiuti gli studi presso la So- 
ciety of Arts di Dublino, nel 1813 giunse a Londra, 
dove fu fortemente impressionato dalle opere di 
W. Turner. Stabilitosi a Bristol, iniziò l’attività di 
pittore di paesaggi, esponendo ripetutamente 
presso la Royal Academy. In seguito a violenti 
contrasti con gli ambienti accademici, nel 1830 la- 
sciò l'Inghilterra per un soggiorno durato circa un- 
dici anni in Francia, Germania, Svizzera e Italia. 
Ritornato in Inghilterra nel 1840, riprese a dipin- 
gere paesaggi, spesso ispirati a opere di C. Lorrain, 
e tenebrose e fantastiche visioni apocalittiche. 
Dance George il Giovane (Londra 1741-1825) 
architetto inglese. Dopo un lungo soggiorno a 
Roma, dove studiò in particolare l’antichità classi- 
ca e Piranesi, tornò in patria e nel 1768 successe al 
padre. George D. il Vecchio, come architetto e 
urbanista della City di Londra. Evidente è il ri- 
flesso piranesiano in una delle sue prime opere, la 
prigione di Newgate (1770-80, demolita nel 1902). 
Rappresentante di primo piano del neoclassici- 
smo inglese (AIl Hallows Church, 1765-67), D. 
ebbe in seguito un ruolo significativo nel greek re- 
vival inglese del primo Ottocento (Royal College 
of Surgeons, 1806-13, Londra), nel quale inserì 
elementi fantastici di gusto neogotico (Ash- 
burnham Place, Sussex, 1813-17 ecc.). 

Dance George il Vecchio (Londra 1695-1768) ar- 
chitetto inglese. Lavorò prevalentemente nella 
City di Londra, rivestendo anche cariche ammini- 
strative. Le sue numerose opere (tra cui Mansion 
House, 1739-42 e il Saint Luke°s Hospital in Old 
Street, 1750-51) sono ispirate a un gusto classico 
caratterizzato da evidenti riferimenti palladiani e 
da un rinnovato interesse per i motivi archeologi- 
ci, anche orientali (sala egizia a Mansion House). 
Dance Nathaniel (Londra 1735 - Winchester 
1811) pittore inglese. Figlio e fratello dei noti ar- 


chitetti George D. il Vecchio e George D. il Gio- 
vane, fu allievo di Francis Hayman da cui mutuò il 
gusto per piccoli dipinti con gruppi di figure ispi- 
rati a Th. Gainsborough. Soggiornò a Roma dal 
1754 al 1766, studiandovi la statuaria antica, Raf- 
faello, N. Poussin, il Domenichino, frequentando 
A. Kauffmann e P. Batoni (del quale divenne as- 
sistente e da cui fu profondamente influenzato), 
dipingendo molti soggetti classici perduti, di cui si 
ha notizia attraverso le lettere al padre, e anche 
paesaggi dal vero con scene di vita romana. Fu il 
primo tra gli artisti inglesi a realizzare quadri di 
storia nel Grand Style, esercitando un certo in- 
flusso anche sui suoi connazionali ( Timone d'Ate- 
ne, 1767, Londra, Buckingham Palace), ma fu so- 
prattutto noto come ritrattista (Ritratto di Robert 
Clive, Attingham Park, The Nat. Trust). Dopo il 
rientro a Londra, ottenuta l’indipendenza econo- 
mica grazie a un fortunato matrimonio, abban- 
donò ben presto la professione e si dimise dalla 
Royal Academy, della quale era socio fondatore. 
D'Ancona Vito (Pesaro 1825 - Firenze 1884) pit- 
tore italiano. Di formazione accademica, fu allie- 
vo di G. Bezzuoli a Firenze, dove nel 1855 parte- 
cipò alle discussioni dei macchiaioli al Caffè Mi- 
chelangelo. Abbandonati gli iniziali soggetti stori- 
co-romantici (Dante e Beatrice, 1861), aderì tutta- 
via solo parzialmente alla pittura macchiaiola. Nel 
1865 si trasferì a Parigi dove rimase fino al 1874, 
realizzando una serie di notevolissimi ritratti 
(Bambini che giocano a carte, 1879; Al piano forte, 
1873). 

Dandini famiglia di pittori italiani. CESARE (Firen- 
ze 1596-1657) studiò con F. Curradi e C. Allori. 
Trai più raffinati interpreti della cultura fiorenti- 
na del Seicento, fonda la sua arte sul recupero dei 
grandi maestri del primo Cinquecento (Bronzino, 
Pontormo), da cui ricava gamme cromatiche pre- 
ziose e smaltate e la perfetta regolarità delle for- 
me che caratterizza le sue celebri figure a mezzo 
busto (Ritratto di Checca Costa, coll. priv.). Fu 
molto apprezzato dai Medici, soprattutto da don 
Lorenzo, per il quale lavorò ininterrottamente dal 
1627 al 1642. E probabile che in gioventù abbia 
compiuto un viaggio a Roma, come dimostrano 
gli spunti naturalistici, derivati dal contatto coi ca- 
ravaggeschi, della Pietà per la chiesa fiorentina 
della Santissima Annunziata. Tra le opere sacre 
della maturità va ricordata la Conversione di Sau- 
lo per la chiesa abbaziale di Vallombrosa (1647), 
che dimostra la conoscenza del Lanfranco. viIn- 
cenzo (Firenze 1609-75) iniziò sotto la guida del 
fratello Cesare, ma fondamentale fu l’alunnato 
presso Pietro da Cortona a Roma e lo studio dei 
pittori classicisti, comerivela l' Adorazione di Nio- 
be (Firenze, Gall. fiorentine, depositi), eseguita 
dopo il rientro a Firenze nel 1637. pietro (Firenze 
1646-1712) si formò nella bottega dello zio Vin- 
cenzo e poi si recò a Venezia per studiare Tiziano, 
Tintoretto e Veronese. Le sue opere mostrano 
una stretta osservanza cortonesca (Sposalizio di 
santa Caterina, Siena, Duomo) e una sapiente ca- 
pacità di orchestrare maestose macchine baroc- 
che, visibile soprattutto nelle numerose decora- 
zioni a fresco eseguite per i palazzi fiorentini 
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(Corsini al Parione, Orlandini, Tempi) e per le vil- 
le di campagna (Petraia, Lappeggi). OTTAVIANO 
(Firenze 1681-1740), figlio primogenito di Pietro, 
iniziò presso il padre e studiò poi a Roma con B. 
Luti e A. Pozzo. Le sue opere per Firenze e Pi- 
stoia seguono il tardo cortonismo paterno (Ritor- 
no dopo la fuga in Egitto, 1709, Firenze, San Jaco- 
po Sopr'Arno). 

D’Andrade Alfredo (Lisbona 1839 - Genova 
1915) architetto, pittore, restauratore portoghese 
attivo in Italia. Pittore di paesaggio e di vita con- 
tadina, fu in contatto con gli ambienti artistici più 
aggiornati: i paesaggisti liguri; A. Calame e A. 
Fontanesi a Ginevra; E. Bertea e J. Dupré nel 
Delfinato; i pittori di Rivara. Tra le opere: Riva 
verde-Rivara (1869, Torino, Gall. Civ. d’Arte 
Mod.), Ritorno dai boschi al tramonto (1869, Ge- 
nova, Acc. ligustica di belle arti). Dal 1870 si oc- 
cupò di restauro architettonico. Tra i suoi molti 
interventi in Piemonte, Liguria e Valle d’Aosta, i 
più noti riguardano restauri di castelli medievali 
(Issogne, Fenis ecc.). Realizzò il progetto del bor- 
go medievale al Valentino per l'esposizione tori- 
nese del 1884, operando un recupero-campiona- 
rio di elementi dell’architettura gotica minore pie- 
montese. 

Daneri Luigi Carlo (Borgofranco di Ronco Scri- 
via, Genova, 1900 - Genova 1972) architetto e ur- 
banista italiano. Laureatosi a Roma e attivo in Li- 
guria, fu una delle personalità più rappresentative 
del razionalismo italiano. Autore del complesso 
residenziale «alla Foce» ad Albaro (Genova, 
1934-4()), è rimasto fedele anche nel dopoguerra 
al linguaggio funzionale. La chiarezza e la sempli- 
cità delle forme, il rigore costruttivo, la sensibilità 
alle preesistenze geomorfologiche sono evidenti 
nel quartiere al Forte di Quezzi (Genova, 1958), 
che riprende in parte le tipologie dei progetti di 
Le Corbusier per Rio e Algeri, e nella colonia 
montana della Piaggio a Santo Stefano d'Aveto, 
Genova (1938-39). 

Dangelo Sergio (Milano 1932) pittore italiano. 
Artefice di una pittura segnico-gestuale forte- 
mente innovativa sulla scena artistica milanese 
degli anni Cinquanta (L'estate bianca, 1957, Mila- 
no, Civ. Mus. d'Arte Cont.), nel 1951 fondò con 
E. Baj il movimento dell’arte nucleare, sviluppan- 
do contatti con gruppi europei di ambito informa- 
le o legati all’automatismo surrealista quali Co- 
bra, il Gruppo Surrealista Rivoluzionario e il Mo- 
vimento Internazionale per un Bauhaus Immagi- 
nista. Nel 1954 promosse - con T. D'Albisola, P. 
Gallizio e A. Jorn — gli Incontri internazionali di 
artisti liberi e, dal 1955 al 1958, la rivista «Il ge- 
sto». Ha partecipato alla Biennale di Venezia nel 
1960 e nel 1986. 

Daniele da Volterra D. Ricciarelli detto (Volter- 
ra, Pisa, 1509 ca - Roma 1566) pittore e scultore 
Italiano. Si educò col Sodoma e col Peruzzi, poi, a 
Roma, con Perino del Vaga, col quale lavorò nel- 
la Cappella del Crocifisso in San Marcello al Cor- 
so. Il fregio con le Storie di Fabio Massimo in Pa- 
lazzo Massimo attesta l’interesse dell'artista per 
l'elegante ritmica decorativa della scuola di Raf- 
faello, mentre nella Deposizione della Cappella 


Orsini di Trinità dei Monti (1545 ca) egli appare 
orientato verso la monumentalità e l’articolazione 
plastica delle figure michelangiolesche. Nella di- 
rezione di Michelangelo continuò a esercitarsi an- 
che in seguito, divenendo uno dei più notevoli se- 
guaci del maestro (Assunta e Presentazione al 
tempio della Cappella Della Rovere, ancora a Trt- 
nità dei Monti; Davide e Golia, Parigi, Louvre). 
Dei modelli michelangioleschi egli seppe dare 
una meditata interpretazione, pervasa da un’au- 
tentica tensione religiosa. Dell’attività come scul- 
tore sono note soprattutto le decorazioni a stucco 
(Sala Regia in Vaticano, 1547-49) e un Busto di 
Michelangelo (Firenze, Casa Buonarroti). Nel 
1564 fu incaricato di ricoprire le nudità, ritenute 
«oscene», del Giudizio universale di Michelange- 
lo, e il ritocco commissionatogli da Paolo iv gli 
valse il mordace nomignolo di «brachettone». 
Dannecker Johann Heinrich von (Stoccarda 
1758-1841) scultore tedesco. Studiò a Parigi e a 
Roma (1785-89); qui conobbe Canova, di cui sentì 
fortemente l’influsso. La sua casa di Stoccarda, la 
cosiddetta «Danneckerei», fu un importante pun- 
to d'incontro di artisti e conoscitori. Fra le sue 
opere più note, i busti di Schiller (1794, Stoccarda, 
Staatsgal.) e di Lavater (1802-05, Zurigo, Zentral- 
bibliothek). 

Danti Egnazio (Perugia 1536 - Alatri, Frosinone, 
1586) matematico e trattatista italiano. Frate do- 
menicano e fratello dello scultore Vincenzo, col- 
tivò molteplici interessi scientifici (geografia, 
astrologia, geometria e matematica) e artistici 
(pittura, architettura). Traduttore e commentato- 
re di Euclide (La prospettiva di Euclide, Firenze, 
1573), si occupò di teoria della prospettiva, pub- 
blicando con un suo commento le Due regole del- 
la prospettiva pratica (Roma, 1583) del Vignola. 
Nel 1580-81 fornì il programma iconografico e i 
cartoni per gli affreschi della Gall. delle carte geo- 
grafiche nei Palazzi Vaticani. 

Danti Vincenzo (Perugia 1530-76) architetto, scul- 
tore e trattatista italiano. Si formò nel culto dell’o- 
pera di Michelangelo, recepita attraverso il filtro 
di un manierismo a forte componente intellettuali- 
stica. Nel gruppo con l’Onore che vince l'inganno 
(1561, Firenze, Bargello), ispirato alla Vittoria di 
Palazzo Vecchio, il modellato appare depurato di 
qualsiasi indugio naturalistico, e i grandiosi modi 
del maestro sono interpretati in ritmi di astratta 
eleganza. Dal perduto prototipo michelangiolesco 
della statua di Giulio 1 per Bologna dipende la 
grande statua bronzea di Giulio n (1553-55) per 
Perugia. La Decapitazione del Battista (1570). Fi- 
renze, porta meridionale del Battistero) segna in- 
vece un accostamento all’ Ammannati e al Giam- 
bologna. Di notevole importanza teorica è il 7rat- 
tato clelle perfette proporzioni, di cui fu pubblicato 
solo il primo volume (1567). 

danubiana, civiltà definizione convenzionale del- 
le civiltà neolitiche sviluppatesi nel territorio del- 
l'Europa centrale intorno al medio e alto Danu- 
bio dalla metà del n millennio a.C. Basata su una 
sorta di nomadismo agricolo (i villaggi di capanne 
rinvenuti attestano la brevità delle soste). fu mes- 
sa in crisi, all’inizio dell'età dei metalli. dal so- 


Danubio, Scuola del 


praggiungere di guerrieri con ascia da combatti- 
mento. Nella produzione di ceramica e terracotta, 
si passa dalla decorazione a semplici fasce lineari 
incise (Danubiano 1), a differenziazioni locali, in- 
fluenzate però da esempi del Mediterraneo 
orientale (Danubiano n: coppe su alto piede, fi- 
gurine femminili, vasi zoomorfi, fasce decorate 
più complesse con aggiunte di colore). Le testi- 
monianze della c.d. sono distribuite in numero- 
sissimi musei europei: Belgrado, Sarajevo, Zaga- 
bria, Budapest, Szombathely, Brno, Praga, Cra- 
covia, Zurigo, Vienna e infine molti dei maggiori 
musei tedeschi. 
Danubio, Scuola del o «stile danubiano», defini- 
zione, utilizzata per la prima volta nel 1892 da Th. 
von Frimmel. con cui si indica comunemente la 
fase di transizione dal tardogotico al rinascimento 
nella regione austro-bavarese (1500-30 ca), carat- 
terizzata da un nuovo naturalismo nella rappre- 
sentazione del paesaggio e della vegetazione e da 
un'intensa espressività che si coglie sia nella defor- 
mazione del segno che nell’accensione del colore. 
Esponenti di spicco di questo stile, elaborato fra 
Ratisbona, Passau, Innsbruck e Vienna, furono A. 
Altdorfer, W. Huber, J. Breu, R. Frueauf il Gio- 
vane e, almeno limitatamente alla fase giovanile e 
al soggiorno viennese, L. Cranach. 
Da Ponte famiglia di pittori italiani, meglio noti 
con il soprannome di + Bassano. 
Darboven Hanne (Monaco 1941) artista tedesca. 
Dopo gli studi alla Hochschule fiir Bildende 
Kunst di Amburgo, dal 1966 al 1968 si trasferì a 
New York. dove frequentò S. Lewitt e C. Andre e 
sviluppò una ricerca di matrice concettuale, fon- 
data sulla quotidiana registrazione del passare del 
tempo attraverso la pratica della scrittura manua- 
-: | primi lavori, elenchi redatti a mano di nume- 
e date, si sono via via arricchiti di testi dattilo- 
sua disegni, fotografie, pagine di giornali, cita- 
zioni letterarie o scientifiche, assemblati su pan- 
nelli in forma di installazioni monumentali. Dagli 
anni Ottanta le sue annotazioni sono registrate su 
spartiti musicali. Nel lavoro della D. l'esercizio 
quotidiano della scrittura, non alieno da compo- 
nenti ossessive, sottende una concezione dell’arte 
come rigoroso impegno metodologico ed etico. 
Dardi Costantino (Cervignano del Friuli, Udine, 
1936 - Roma 1991) architetto italiano. Interessato 
al recupero di chiare regole della progettazione 
architettonica (// gioco sapiente, 1971), ha incen- 
trato la sua ricerca teorico-compositiva sull’uso 
della geometria elementare, verificando poi le sue 
tesi nella pratica progettuale. Tra le opere realiz- 
zate: casa Marazzo a Treviso (1961), le bibliote- 
che della facoltà di Architettura a Valle Giulia a 
Roma (1981) e della Gall. Naz. d'Arte Mod. a 
Roma (1990-91 ). 
Daret Jacques (Tournai?, 1404 ca - m. dopo il 
1468) pittore fiammingo. Allievo di R. Campin, a 
Tournai. dal 1427 con R. Van der Weyden. fu at- 
tivo anche ad Arras e Bruges. eseguendo, oltre a 
ritratti e dipinti religiosi, disegni ricchi di motivi 
arcaizzanti per le arazzerie di Arras. La ricostru- 
zione della sua opera principale, il polittico com- 
missionato dall'abate di Saint-Vaast ad Arras nel 


304 


1434, terminato entro l’anno seguente e attual- 
mente smembrato — Visitazione e Adorazione dei 
Magi (Berlino, Staatl. Mus.), Presentazione al 
tempio (Parigi, Petit Palais), Natività (Madrid, 
Mus. Thyssen-Bornemisza) — ne mostra la stretta 
dipendenza stilistica dai modi del Campin, ossia il 
Maestro di Flémalle, con cui un tempo anch'egli 
veniva identificato. 

D’Aronco Raimondo (Gemona del Friuli, Udi- 
ne, 1857 - Sanremo, Imperia, 1932) architetto ita- 
liano. Formatosi giovanissimo in Austria, si di- 
plomò all'Accademia di Venezia. Dopo essersi 
dedicato all’insegnamento (a Cuneo, a Palermo, 
dove ebbe contatti con E. Basile, e a Messina), 
iniziò l’attività professionale nel }883 con una se- 
rie di concorsi e progetti (2° premio per il monu- 
mento a Vittorio Emanuele a Roma, 1884; palaz- 
zo per la prima Esposizione di belle arti a Vene- 
zia, 1887). Le prime realizzazioni già lo mostrano 
a conoscenza delle nuove esperienze europee, in 
particolare della Secessione viennese e di O. Wa- 
gner. Nel 1892 fu chiamato a Istanbul e nominato 
architetto-capo del sultano Abdul Hamid. Fu 
questo il periodo della sua più intensa e felice at- 
tività: dotato di una ricchissima e libera immagi- 
nazione, svincolato dai condizionamenti dell’am- 
biente italiano, creò un'architettura colorata e 
gioiosa che nella giustapposizione dei volumi, nel- 
l'articolazione degli spazi, nel libero trattamento 
delle superfici murarie si ricollega ai maggiori mo- 
delli dell’art nouveau (corpo di guardia al Quai di 
Galata, 1896; Bazar di Charité, 1897; loggia e tor- 
re del Sisli, 1899; Casa Santoro, 1907). Notevoli 
sono anche 1 padiglioni per l’Esposizione interna- 
zionale di arti decorative di Torino del 1902. 11 Pa- 
lazzo Comunale di Udine (la cui progettazione 
iniziò nel 1908) segna invece un ritorno al lin- 
guaggio accademico. 

Dau al Set gruppo artistico spagnolo costituitosi 
a Barcellona nel 1948 intorno alla omonima rivi- 
sta, pubblicata fino al 1953 (il termine in catalano 
significa «la settima faccia del dado»). Ispirato a 
poetiche dadaiste e surrealiste e caratterizzato da 
istanze libertarie e antiautoritarie in polemica con 
la cultura repressiva del franchismo, è stato il pri- 
mo importante gruppo d’avanguardia in Spagna 
dopo la guerra civile. Ne hanno fatto parte intel- 
lettuali e artisti come J. Brossa, A. Tapies, M. 
Cuixart, J.J. Tharrats e J. Pong. 

Daubigny Charles-Frangois (Parigi 1817-78) pit- 
tore e acquafortista francese. Figlio e nipote di agg 
tisti, si dedicò pressoché esclusivamente al p 


in Italia seguita da un periodo di lavoro 
dio di P. Delaroche. Artista di iniziale 


dei pittori di Barbizon. dà qualis 
novità dell’ impostazione e perg 


Plata presso Pontoi 
sthalle). Amico di Cour 


Francia, lavorando diretta € «sul motivo» dal 
suo studio galleggiante su attello. Tra il 1866 
e il 1871 compì viaggi in Inghilterra e in Olanda; 
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Honoré Daumier 
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1 «Il vagone di tti classe» (1862 ca): olio su tela, cm 67x93. Ottawa, National Gallery of Canada. 2 «La lavandaia» (1860-62): 


olio su tela, cm 49x33. Parigi, Louvre. 


nel 1869, come membro della giuria del Salon, 
prese posizione in favore di Monet. Il suo succes- 
so fu inizialmente legato alle incisioni: con l’ac- 
quaforte Notre-Dame de Paris aveva infatti esor- 
dito nel 1838 al Salon, cui partecipò poi pressoché 
ininterrottamente. La sua opera, vicina al primo 
impressionismo, esercitò un notevole influsso sul- 
la pittura di paesaggio del secondo Ottocento. 
Da’ud Aga (sec. xvi) architetto turco. Allievo di 
Sinan, è l’autore della moschea di Mehmed Aga a 
Istanbul (1585), particolarmente interessante per- 
ché si ricollega a forme proprie dell’arte cristiana 
delle origini. 

Daumier Honoré (Marsiglia 1808 - Valmondois 
1879) litografo, pittore e scultore francese. Figlio 
di un vetraio, si trasferì a Parigi con la famiglia nel 
1816. Impiegatosi come fattorino di un ufficiale 
giudiziario, poté forse osservare il tipo del grande 
avvocato, in seguito ritratto più volte (Avvocato 
che legge, 1845-46, Zurigo, Coll. Biihrle). Fece il 
suo tirocinio di pittore presso A. Lenoir, un arti- 
sta poco noto che gli trasmise la sua ammirazione 
per Tiziano e Rubens (Ninfe inseguite da satiri, 
1849-50, Montreal, Mus. of Fine Arts); in seguito 
frequentò I’ Académie Suisse. All’inizio si dedicò 
soprattutto alla litografia e la sua notorietà fu 
dapprima legata alla collaborazione a «La Carica- 
ture», giornale ostile al governo di Luigi Filippo, 
creato nel 1831 da Charles Philippon. I feroci at- 
tacchi di cui la matita litografica di D. si fece por- 
tavoce attraverso la rivista procurarono all’autore 
una serie di immediate condanne: la prima fu per 
una illustrazione del Gargantua (il re Luigi Filip- 
po in atto di distribuire croci al merito) apparsa il 
18 dicembre 1831. L’anno seguente D. eseguì una 
serie di 45 busti caricaturali in creta, commissio- 
natigli da Philippon (// signor Guizot, Il seccatore, 
1832 ca, Parigi, Gal. Sagot-Le Garra), che attesta- 
no la sua capacità di mantenersi stilisticamente in 
equilibrio nell'uso di mezzi diversi come la lito- 
grafia e la scultura: vi convergono infatti l'eviden- 
za plastica del chiaroscuro e l’energica e rapida 


abbreviatura del segno. Nell’agosto dello stesso 
anno D. fu arrestato nuovamente per la litografia 
de Corte del re Pétaud (Parigi, Bibliothèque Nat.). 
Nel 1834, dopo la pubblicazione delle sue litografie 
di più aspra denuncia (La rue Transnonain, La li- 
bertà di stampa, Washington, Nat. Gall. of Art), la 
censura soppresse «La Caricature», che però rico- 
minciò subito dopo con la nuova testata «Le Cha- 
rivari». Tuttavia nei due anni 1836-38 il pittore si li- 
mitò alla satira di costume, rendendo celebre il per- 
sonaggio del truffatore Robert Macaire nelle oltre 
100 litografie a lui dedicate. Alla satira politica D. 
tornò con l’avvento della repubblica, di cui simbo- 
leggiò i vizi e 1 difetti con un nuovo personaggio: il 
Ratapoil (bronzetto, Washington, Nat. Gall. of 
Art), nel quale gli elementi colti dal vero assurgono 
a pregnante emblema della miseria. Il simbolo di 
una più generale condizione umana si trova nelle 
varie versioni degli Emigranti (1848-51). 

Amico di C. Corot, oltre che di P.-E.-Th. Rous- 
seau e di J.-F. Millet, si dedicò intorno al 1860 alla 
pittura. // primo bagno (1860, Zurigo, Coll. O. 
Reinhart) è forse da avvicinare alle opere di Mil- 
let per l'ampia composizione e per il soggetto, che 
richiama peraltro anche la più nota Lavandaita del 
Louvre (1860-62), accordata su tonalità calde nel 
chiaroscuro fondo e cupo. La magistrale capacità 
di modulare i neri vellutati nella litografia e i co- 
lori scurì in pittura raggiunge uno degli esiti più 
alti in L’amatore di stampe (Parigi, Petit Palais), 
eseguito qualche anno prima (1857-60). Negli 
stessi anni, rifiutata la legion d’onore, l’artista 
sentì sempre più la litografia come un impegno 
che lo distoglieva dalla pittura; si stava interessan- 
do infatti al «campionario umano» delle ferrovie, 
alla folla anonima della n classe, che osservò con 
occhio implacabile (// vagone di ni classe. 1862 ca, 
Boston, D. Nakalar Coll. altre versioni a Ottawa 
e New York). Licenziato da «Le Charivari» 
(1860), D. cadde in miseria: solo dopo quattro an- 
ni riuscì a farsi riassumere, ma a patto di produrre 
sino a 100 litografie all'anno. Alla fine del 1866 si 


dauni, vasi 


ritirò a Valmondois, dove ebbe in dono, pochi an- 
ni dopo. una casetta dall'amico Corot. Di que- 
st'ultimo periodo è la ripresa del tema del Don 
Chisciotte: nella versione della Neue Pin. di Mona- 
co, eseguita nel 1868, la pennellata densa e precisa 
identifica immediatamente la forma in una perfet- 


ta sintesi di disegno e colore. Nello stesso anno gli 
amici di D. organizzarono una grande retrospetti- 
va di tutta la sua opera alla Gall. Durand-Ruel. Gli 
ultimi quadri dell'artista si avvicinano sempre più a 
Fragonard, una passione dei suoi anni giovanili, 
perla pennellata larga e leggera e peri toni chiari e 
appena velati: nello Studio del pittore (1869, Ful- 
Ierton, California, Norton Simon Coll.) il maestro 
del Settecento è ricordato anche nel tema «galan- 
te». In campo litograf'ico, una delle ultime grandi 
prove di D..// Prometeo incatenato, gli fu suggerita 
dalla sconfitta di Napoleone n a Sédan. 

dauni, vasi espressione con cui si indica conven- 
zionalmente una ceramica indigena di stile geo- 
metrico attestata dall'inizio del sec. vin a.C. nella 
Daunia (attuale Puglia settentrionale). Nello svi- 
luppo di questa produzione, alla fase iniziale 
(geometrico protodaunio) succede la ceramica 
subgeometrica daunia, prodotta senza interruzio- 
ne dai primi decenni del sec. vir a.C. alla fine del 
Iv a.C. e di cui si distinguono tre principali fasi sti- 
listico-cronologiche: daunio 1 (700-550) a.C.), dau- 
nio n (550-400) a.C.), daunio in (400-300 a.C.). Il 
repertorio delle forme, modellate a mano o al 
tornio lento, comprende vasi elaborati e in gene- 
re di grandi dimensioni (olle con labbro a imbuto, 
scodelle. askoi a doppia bocca, attingitoi). La de- 
corazione, sia monocroma sia bicroma in rosso e 
nero, si caratterizza per una straordinaria esube- 
ranza plastica (figurine umane, animali stilizzati) 
e pittorica, con fasce di motivi geometrici e, solo 
nella produzione finale, anche di tipo vegetale. 
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Gerard David 
«Battesimo di 
Cristo» 

(1508 ca): olio 
su tavola, 
pannello 
centrale cm 
132 X96,6; 
laterali cm 

132 X42,2. 
Bruges, 
Giroeninge 
Muscum. 


David Gerard (Oudewater 146() ca - Bruges 1523) 
pittore fiammingo. Originario dei Paesi Bassi set- 
tentrionali, si formò probabilmente a Haarlem, 
nell'ambiente dominato da A. Van Ouwater, 
Geertgen tot Sint Jans e D. Bouts. Nel 1484 risul- 
ta iscritto alla gilda dei pittori di Bruges, dove 
svolse in seguito la sua attività, salvo una parente- 
si ad Anversa nel 1515. L'influenza di R. Van der 
Weyden, D. Bouts, H. Van der Goes, molto evi- 
dente nelle prime opere, appare già assorbita nel 
trittico con Cristo inchiodato alla croce (1480) ca, 
Londra, Nat. Gall.; pannelli laterali al Mus. Royal 
des Beaux-Arts di Anversa) dentro una visione 
particolarmente originale, soprattutto nell’im- 
pianto compositivo. La ricerca di monumentalità 
nel rapporto figura-spazio caratterizza i due di- 
pinti con episodi della Giustizia di Cambise (1498- 
99, Bruges, Groeninge Mus.), dove l’approfondi- 
mento drammatico dei personaggi, individuati 
con ritrattistica acutezza, e il rigoroso impianto 
prospettico sembrano risentire anche di influssi 
italiani. D. procede dal più complesso al meno 
complesso, e su questa linea si collocano due ca- 
polavori come // matrimonio mistico di santa Ca- 
terina (1505-10, Londra, Nat. Gall.), che riprende 
motivi cari anche a H. Memling, con grande seve- 
rità d'ispirazione, sottile intelligenza dei significa- 
ti spirituali, figure immobili in una luce dorata, e il 
trittico col Battesimo di Cristo (1508 ca, Bruges, 
Groeninge Mus.), dove uno straordinario paesag- 
gio unifica i tre pannelli e lo spazio è scandito dal- 
la simmetrica disposizione dei personaggi. Il tema 
del paesaggio ha via via più spazio nell'opera più 
tarda di D. (i pannelli con paesaggi del Rijksmus. 
di Amsterdam sono i primi paesaggi «puri» della 
pittura fiamminga), contemporancamente alla 
progressiva semplificazione della struttura spazia- 
le e alla stilizzazione delle figure. Questo processo 
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(per spiegare il quale non è necessario ipotizzare 
un viaggio in Italia, anche se nel 1506 D. fu incari- 
cato di eseguire un polittico per l'abbazia della 
Cervara, Pontremoli, di cui faceva parte il Calva- 
rio di Palazzo Bianco a Genova) approda a un 
classicismo sereno, intimo, espresso nella massi- 
ma semplicità formale (Annunciazione, Fran- 
coforte, Stidelsches Kunstinst.; Riposo durante la 
fuga in Egitto, Washington, Nat. Gall.). 

David Jacques-Louis (Parigi 1748 - Bruxelles 
1825) pittore francese. Compì le prime esperienze 
a Parigi, con dipinti di tema mitologico e storico 
che, assieme a un certo garbo settecentesco, rive- 
lano già una sensibilità di carattere emotivo per le 
figurazioni «storiche» ( Antioco e Stratonice, 1774, 
Parigi, Mus. de l’Ecole Nat. des Beaux-Arts). Nel 
1775, vinto il Prix de Rome, sì recò a Roma, con 
una sosta in Emilia dove si interessò alla pittura 
bolognese, dai Carracci al Reni. Il soggiorno ro- 
mano (1775-80) fu determinante per il nuovo 
orientamento artistico di D., che affrontò una ri- 
lettura in profondità del classicismo rinascimenta- 
le (Raffaello) e seicentesco (Poussin), in un clima 
culturale vivissimo, dominato dalle nuove teoriz- 
zazioni classiciste di Winckelmann e Mengs; ma 
fu soprattutto dallo studio della scultura antica 
che D. derivò la sua ricerca di un segno nitido e ri- 
goroso, evidente nelle opere di quegli anni. Tor- 
nato in Francia, si dedicò a emblematiche raffigu- 
razioni di episodi classici (Belisario riconosciuto, 
1781, Lilla, Mus. des Beaux-Arts; /! dolore di An- 
dromaca, 1783, Parigi, Mus. de l’Ecole Nat. des 
Beaux-Arts), proposti come exempla virtutis al 
mondo contemporaneo. Le istanze civili e politi- 
che del classicismo di D. si precisano nel grande 
quadro che segnò la sua definitiva affermazione, 
dipinto durante un successivo soggiorno romano 
(1784-85): /l giuramento degli Orazi (1784, Parigi, 
Louvre) infatti, non solo appare come il manife- 
sto del nuovo classicismo, per l’implacabile rigore 
compositivo, la superba sintesi disegnativa, l’elo- 
quenza solenne del linguaggio, ma preannuncia 


Jacques-Louis David 
1 «Il giuramento degli Orazi» (1784): olio su tela, cm 330x425. Parigi, Louvre. 2 «Napoleone varca le Alpi» (1800): olio 
su tela, con 271 xX232. Berlino, Castello di Charlottenburg. 


anche i prossimi eventi rivoluzionari. D. partecipò 
attivamente alla rivoluzione, assumendo varie ini- 
ziative per l’organizzazione della cultura artistica 
e dedicando a fatti e personaggi del tempo nume- 
rose opere, nelle quali raggiunse effetti di dram- 
maticità contenuta e intensa: dal grande quadro 
commemorativo, mai compiuto, // giuramento del 
Jeu de Paume, 1790-91 (disegni c bozzetto a Ver- 
sailles) ai dipinti dedicati agli eroi della rivoluzio- 
ne (La morte di Bara, incompiuto, 1794, Avigno- 
ne, Mus. Calvet; Marat assassinato*, 1793, Bruxel- 
les, Mus. Royaux des Beaux-Arts). 

Incarcerato dopo la caduta di Robespierre, D. 
concepì l’idea del dipinto Le sabine (realizzato nel 
1799, Parigi, Louvre), nel quale ancora una volta 
il soggetto classico si risolve in un appello civile al- 
la conciliazione delle parti. Affascinato dalla figu- 
ra di Napoleone, nell'opera del quale individuava 
la continuità degli ideali rivoluzionari, ne diventò 
il pittore ufficiale: è di questo periodo tutta una 
serie di straordinari ritratti (Napoleone che valica 
il San Bernardo, 1800, Parigi, Malmaison) e di di- 
pinti celebrativi dell'epopca napoleonica (/ncoro- 
nazione cli Napoleone, 1805-07, Parigi, Louvre: La 
distribuzione delle aquile, 1810, Versailles), che la 
costante ricerca di effetti grandiosi ed epici porta 
talora alla retorica, pur nell’ambito di un cromati- 
smo ricco, caldo e pastoso. Più felici sono, in que- 
sti anni come nell'intero arco della sua attività, i 
ritratti, nei quali si rivela una grande capacità di 
indagine psicologica, condotta con particolare fi- 
nezza (/l ritratto di Madame David, 1813, Wa- 
shington, Nat. Gall. of Art; Madame Morel de 
Tangry e le figlie, 1818, Parigi, Louvre). Con la re- 
staurazione, D. venne esiliato a Bruxelles, dove si 
dedicò nuovamente ai soggetti mitologici e storici 
della giovinezza (Cupido e Psiche, 1817, Cleve- 
land, Ohio, Mus. of Art; Marte, Venere e le Gra- 
zie, 1824, Bruxelles, Mus. Royaux des Beaux- 
Arts). D. fu uno dei principali protagonisti del 
neoclassicismo europeo e un maestro indiscusso 
per schiere di più giovani allievi (da Gérard a 


David d’Angers 


Gros, da Girodet a Ingres). Nella sua pittura, il ri- 
torno all'ideale classico assunse il carattere di una 
programmatica finalità etica, tenacemente perse- 
guita al di là di ogni incertezza e contraddizione. 
David d’Angers pseudonimo di Pierre-Jean D. 
(Angers 1788 - Parigi 1856) scultore francese. Si 
formò al neoclassicismo presso J.-L. David a Pari- 
gi; ma dal 1811 al 1816 studiò anche a Roma, dove 
fu vicino ad A. Canova e B. Thorvaldsen. Torna- 
to a Parigi, eseguì alcune statue di celebri perso- 
naggi francesi, tra cui Condé e Racine, e il monu- 
mento funebre di Botzaris a Missolungi, la Giova- 
ne greca (1827): opere che attestano i suoi ideali 
eroici, esemplificati anche dal bassorilievo dedi- 
cato «ai grandi uomini» sul frontone del Pantheon 
a Parigi (1835-37). La maggior parte dei calchi e 
dei bozzetti delle sue opere sono raccolti nel Mus. 
d'Angers a lui dedicato. 
Davie Alan (Grangemouth 1920) pittore inglese. 
Ha studiato all’Edinburgh College of Art e si è 
occupato professionalmente di jazz; nel 1956 ha 
incontrato negli Stati Uniti J. Pollock e W. De 
Kooning. Vicino all’espressionismo astratto, D. 
ha dato vita a una pittura carica di significati sim- 
bolici e di riferimenti ritualistici, particolarmente 
influenzata dalla lezione di P. Klee (Maschio e 
Femmina, 1955, Buffalo, Albright Art Gall.). 
Davies Arthur B. + Revolutionary Black Gang. 
Davis Stuart (Filadelfia 1894 - New York 1964) 
pittore statunitense. Si formò a New York con il 
realista R. Henry e nel 1913 espose alcuni acque- 
relli all'Armory Show, dove conobbe le avanguar- 
die europee. Questa esperienza determinò una 
svolta decisiva nel suo lavoro in senso modernista. 
Di particolare interesse è una serie di dipinti ese- 
uiti a imitazione di collages di carte ed etichette 
Lucky Strike, 1921, New York, Mus. of Mod. 
Art), che si richiamano al cubismo e quasi antici- 
pano la pop art. Dal 1928 eseguì serie di opere, 
note sotto il titolo di Sbattivova, nelle quali si de- 
lineava la sua più tipica maniera, con un sintetico 
neocubismo (Sbattiuova n. 5, New York, Mus. of 
Mod. Art) stilizzato in direzione di liberi e mossi 
andamenti spaziali dove le suggestioni dell’opera 
di F. Léger si univano al gusto per un colore tim- 
brico e luminoso derivato da Matisse (Paesaggio 
ritmico, 1938, Bloomington, Indiana University 
Art Mus.). Negli anni Trenta eseguì a New York 
diverse pitture murali. Un gruppo di sue opere fu 
presentato alla Biennale di Venezia del 1956. 
Davringhausen Heinrich Maria (Aachen 1894 - 
Nizza 1970) pittore tedesco. La sua prima, più no- 
ta maniera, caratterizzata da una vena narrativa 
ora teatralmente tragica, ora grottesco-satirica 
(L'assassino sessuale, 1917, Monaco, Staatsgal. 
Mod. Kunst; // sognatore, 1919, Darmstadt, Hessi- 
sches Landesmus.; L’uomo d’affari, 1920, Diissel- 
dorf, Kunstmus.), si colloca nella linea espressio- 
nista-verista che avrebbe poi trovato i suo! princi- 
pali interpreti in G. Grosz e O. Dix. Protagonista, 
negli anni Venti, della Nuova Oggettività tedesca, 
con una figurazione purista dalle inclinazioni me- 
tafisiche, si orientò verso una forma di astrattismo 
cubista dopo il 1932, in coincidenza con l'emigra- 
zione dalla Germania. 
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Dazzi Arturo (Carrara 1881 - Pisa 1966) scultore 
e pittore italiano. Si formò come sbozzatore di 
marmi a Carrara e studiando nella locale Accade- 
mia; successivamente, recatosi a Roma, vinse nel 
1909, insieme con lo Zanelli, il concorso per il fre- 
gio dell’ Altare della Patria. Dopo il 1920 divenne 
uno degli esponenti più rappresentativi del gusto 
monumentale classicheggiante appoggiato dal regi- 
me (/ costruttori, Roma, Gall. Naz. d'Arte Mod.). 
Deacon Richard (Bangor 1949) scultore inglese. 
Formatosi alla St. Martin School di Londra, ha 
utilizzato nei suoi lavori, prevalentemente a scala 
monumentale, materiali sia industriali sia natura- 
li (con una spiccata predilezione per lamine di 
metallo, strisce di legno laminato, linoleum), as- 
semblandoli in composizioni in cui è evidente la 
tensione dialettica tra superficie e volume, mentre 
le strutture ricordano per un verso geometrici ar- 
tefatti ingegneristici, per l’altro sinuose e lobate 
forme organiche, spesso allusive al corpo umano 
e agli organi della percezione (Cieco, sordo e mu- 
to, 1985, Otterlo, Rijkmus. Kròller -Miiller). 
deambulatorio corridoio che si sviluppa intorno 
al+ coroe nel quale si aprono spesso cappelle di- 
sposte a raggiera verso l’esterno; è tipico delle 
chiese gotiche francesi. 

De Amicis Cristoforo ( Alessandria 1902 - Milano 
1987) pittore italiano. Vicino inizialmente al no- 
vecentismo, delineò un personale linguaggio nei 
primi anni Trenta con un radicale schiarimento 
delle gamme cromatiche e una semplificazione 
delle forme cui concorrevano suggestioni della 
cultura artistica francese d’inizio secolo e il primi- 
tivismo teorizzato da E. Persico (Bagnanti, mura- 
le per la v Triennale di Milano, 1933, distrutto). 
Dopo una breve stagione astrattista (1934-37), tra 
l’altro caratterizzata da collaborazioni con gli ar- 
chitetti P. Lingerie G. Terragni, riprese una linea 
figurativa di classica modernità (Composizione, 
1936, Milano, Civ. Mus. d'Arte Cont.), fondata su 
una rimeditazione di Cézanne, Modigliani e del 
cubismo e applicata ai temi della natura morta, 
della figura e del paesaggio. 

De Andrea John + iperrealismo. 

De Baerze Jacques (fine del sec. xrv) scultore 
fiammingo. Originario di Dendremorde, attivo a 
Gand e in Borgogna, nel 1390 ricevette da Filippo 
l’Ardito, insieme al pittore M. Broederlam, la 
commissione di due altari lignei per la Certosa di 
Champmol, eseguiti negli anni seguenti e colloca- 
ti nel 1399. Entrambi oggi al Mus. des Beaux-Arts 
di Digione, rappresentano rispettivamente scene 
della Passione e una teoria di santi e martiri (solo 
il primo conserva le ante dipinte dal Broederlam); 
nella minuta resa delle figure, avvolte in elaborati 
panneggi, rivelano contatti con lo stile di C. Sluter. 
De’ Barbari Jacopo (Venezia?, 1445 ca - 1515 ca) 
pittore e incisore italiano. Attivo a Venezia nella 
cerchia di Alvise Vivarini, fu amico e ammiratore 
di A. Diirer, che incontrò a Venezia già nel 1495. 
Allo stesso anno risale il controverso Ritratto di 
Luca Pacioli (Napoli, Mus. di Capodimonte). Nel 
1500, trasferitosi in Germania (dove fu noto con il 
nome di Jacob Walch) fu a Norimberga, al segui- 
to dell'imperatore Massimiliano (1500-02), e a 
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Wittenberg presso l’elettore di Sassonia (1502- 
04); si recò quindi nelle Fiandre, divenendo pitto- 
re di corte di Margherita d'Austria (1510 ca). Tra 
le sue opere si ricordano, oltre a una ventina di in- 
cisioni al bulino (fra cui la mirabile Veduta pro- 
spettica di Venezia, incisa nel 1500 a Norimberga), 
i dipinti fra cui la Sacra Famiglia (Berlino, Staatl. 
Mus.) e la Natura morta (1504, Monaco, Alte Pin.). 
De’ Bardi Donato (Pavia, notizie 1426-1450/51) 
pittore italiano. Poche notizie storiche aiutano a 
definire la sua attività, svoltasi prevalentemente a 
Genova, dove la sua presenza è testimoniata dal 
1426. Di lui ci è nota una Crocifissione, firmata 
(Savona, Pin. Civ.); l’opera, che attesta i legami 
dell'autore con l’arte fiamminga e particolarmen- 
te con J. Van Eyck, sarà fondamentale per la pit- 
tura lombarda e in particolare per il luminismo 
del Foppa. Lasua firma è stata riconosciuta anche 
in un trittico (Madonna dell'umiltà e santi) del 
Metropolitan Mus. di New York. 

De Beer Jan (Anversa 1475-1528) pittore fiam- 
mingo. Formatosi ad Anversa, dove risulta mae- 
stro indipendente nel 1504, fu attivo anche a 
Bruxelles alla corte di Margherita d'Austria, in- 
sieme ad altri artisti come B. Van Orley. Oltre a 
disegni per vetrate di elaborata concezione deco- 
rativa, lasciò dipinti su tavola in cui si rivela tipico 
esponente del cosiddetto manierismo di Anversa, 
affine a J. Van Cleve e C. Engelbrechtsz (Santa 
Parentela con santa Caterina e donatori, Bourg en 
Bresse, Mus. de l’Ain; Trittico dell'adorazione dei 
pastori, Colonia, Wallraf-Richartz Mus.; Calvario, 
Copenhagen, Statens Mus. for Kunst). Se l’ele- 
gante allungamento delle figure e l’inquieto trat- 
tamento del drappeggio lo mostrano ancora sen- 
sibile a richiami tardogotici, gli inserti paesistici e 
architettonici rivelano una graduale apertura alle 
novità del rinascimento italiano, recepite soprat- 
tutto attraverso J. Gossaert. 

De Bellis Antonio (attivo a Napoli tra il 1630 e il 
1660) pittore italiano. Scarse le notizie biografi- 
che. Allievo di M. Stanzione, si formò nell’ambito 
del naturalismo napoletano: le sue prime opere 
rivelano l’interesse per J. de Ribera e il Maestro 
dell’Annuncio ai pastori (tele con Episodi della 
vita di san Carlo Borromeo, Napoli, San Carlo al- 
le Mortelle). Il raffinato pittoricismo dei dipinti 
più avanzati (Morte di Ahele; Buon Samaritano, 
Napoli, Mus. di Capodimonte) deriva invece dal 
rapporto con B. Cavallino, al quale in passato tali 
opere venivano attribuite. Sempre al Cavallino e 
a Stanzione si richiamano i dipinti della piena ma- 
turità, come le tele con Storie della Vergine per la 
Cappella dell’Immacolata nella chiesa napoletana 
di San Carlo alle Mortelle. 

De Bray Jan (Haarlem 1627-97) pittore olandese. 
La parte più felice della sua opera, che compren- 
de anche paesaggi e scene bibliche di impostazio- 
ne accademica, è costituita dai ritratti, in partico- 
lare da quelli di gruppo (/ reggenti della gilda dei 
pittori di Haarlem, 1674, Amsterdam, Rijksmus.), 
che si rifanno a F. Hals e Rembrandt. 

Decamps Alexandre-Gabriel (Parigi 1803 - Fon- 
tainebleau 1860) pittore e litografo francese. Fu 
autore di fortunati dipinti d'ispirazione esotica 


(La ronda di Smirne, New York, Metropolitan 
Mus.) e di più convenzionali quadri di soggetto 
storico (La disfatta dei Cimbri, 1833, Parigi, Lou- 
vre). La sua adesione al dato reale, rilevabile so- 
prattutto in opere di minor impegno contenutisti- 
co, ne fa per certi aspetti un precursore di Millet e 
di Courbet. 

De Carlo Giancarlo (Genova 1919) architetto e 
urbanista italiano. Ha svolto un'intensa attività 
non solocome professionista, ma anche come do- 
cente universitario e critico, intervenendo nel di- 
battito sulla crisi del funzionalismo europeo. Ha 
teorizzato (e costantemente perseguito) la neces- 
sità che l’architettura si realizzi attraverso la par- 
tecipazione dell’utente. Molto significativa è stata 
la sua attività a Urbino, dove ha realizzato, tra 
l’altro, due progetti per il piano regolatore (1958- 
64 e 1989-94), un primo nucleo dei collegi univer- 
sitarì al colle dei Cappuccini (1962-66), la sede per 
la facoltà di Magistero (1968-76). Fra le sue nu- 
merose opere: edificio per abitazioni a Matera 
(1954), quartiere operaio (villaggio Matteotti) a 
Terni (1971-74), progetti per l’Università di Du- 
blino (1965, tra cui un campus-città il cui sistema 
flessibile è stato di riferimento per numerose altre 
realizzazioni) e per l'ospedale di Mirano, Venezia 
(1967), ristrutturazione del monastero dei bene- 
dettini a Catania, sede della facoltà di Lettere 
(1984-93). Ha pubblicato fra l’altro: Questioni di 
architettura e urbanistica (1965), Pianificazione e 
disegno delle università (1968). 

De Carolis Adolfo (Montefiore dell'Aso, Ascoli 
Piceno, 1874 - Roma 1928) pittore e incisore ita- 
liano. Dopo gli studi a Bologna, si trasferì a Ro- 
ma, dove entrò nel gruppo In Arte Libertas e, tra- 
mite N. Costa, conobbe la pittura preraffaellita. 
Nel 1901 iniziò la sua collaborazione con D'An- 
nunzio; tra le sue opere più interessanti, caratte- 
rizzate da un intricato linearismo floreale, figura- 
no le incisioni per La figlia di Jorio, Francesca da 
Rimini e Le laudi. Retoricamente neorinascimen- 
tali suonano invece i suoi cicli di affreschi (Palaz- 
zo del Podestà a Bologna, 1910-28). 

de Chirico Giorgio (Vélos, Grecia, 1888 - Roma 
1978) pittore italiano. Nato in Grecia da genitori 
italiani, studiò dal 1906 a Monaco. A contatto con 
la cultura tedesca degli inizi delsecolo, conobbe la 
filosofia di Nietzsche, Schopenhauer e Weininger 
e fu colpito dalla pittura tardoromantica di A. 
Bòcklin e M. Klinger, di cultura tipicamente sim- 
bolista, cui si univa la memoria del mondo classi- 
co in forma di ricostruzione scenografica. Ne fan- 
no fede le prime opere: Marina (1908). Lotta tra 
Lapiti e Centauri (1909), Il centauro ferito (1909). 
che richiamano temi di Bòcklin. A Parigi dal 
1911, fu amico di P. Valéry e di G. Apollinaire, ni- 
manendo tuttavia estraneo al cubismo e in genere 
alle avanguardie. nei confronti delle quali manife- 
stò sempre un atteggiamento polemico. Ricercò il 
suo linguaggio autonomamente. legando elemen- 
ti di diversa origine e rappresentando le sue visio- 
ni oniriche come evasioni dal flusso del tempo. 
Nel 1916 all'ospedale militare di Ferrara conobbe 
C. Carrà: di qui ebbe inizio la teorizzazione della 
pittura + metafisica, della quale tuttavia de C. si 
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I 
Giorgio de Chirico 
1 «Malinconia autunnale» (1915): olio su tela, cm 64x52. Coll. priv. 2 «Cavalli in riva al mare» (1929): olio su tela, cm 73 X95. 
Venezia, coll. priv. 


dichiarò in seguito ideatore sin dagli anni di Pari- 
gi. Già nel 1912 (La statua che si è mossa; L’enig- 
ma dell'ora, La grande torre) egli definisce lo spa- 
zio mediante architetture che appaiono chiara- 
mente delle quinte prospettiche vuote e inabitabi- 
li. risultando, percerti aspetti, anticipatrici del lin- 
guaggio dell’architettura classicista degli anni 
Venti e Trenta; i fondali architettonici non hanno 
funzione di scansione degli spazi, ma servono 
esclusivamente come suggestione magica. L'’ele- 
mento prospettico si mantiene in opere successi- 
ve; nelle Ville romane (1922) il gusto archeologico 
è ancora più evidente. I quadri senza prospettiva, 
come Pesci sacri (1919) e i vari /nterni meta fisici 
(dal 1916 al 1918 ca). si popolano di oggetti de- 
scritti con impassibile minuzia: oggetti di uso co- 
mune. posti in un contesto spaziale e temporale a 
essi estraneo (L'incertezza del poeta, 1913 Lon- 
dra, Tate Gall.: Canto d'amore*, 1914, New York, 
Mus. of Modern Art). Compare il manichino, 0g- 
getto peraltro esemplare dello studio dell'artista, 
la cui idea gli fu ispirata, a suo dire, da un dramma 
del fratello A. Savinio (Les chants de la Mi-Mort, 
1914) di cui è personaggio «L'uomo senza volto»: 
forse allusione all'uomo-automa contemporaneo, 
lo si ritrova in famosi dipinti di de C., da Le muse 
inquietanti (1917-18, Milano, coll. priv.) a Ettore e 
Andromaca (1924, Roma, Gall. Naz. d'Arte 
Mod.). Dal 1918 collaborò con Savinio e Carrà al- 
la rivista «Valori Plastici» di M. Broglio, che pro- 
clamava il ritorno alla tradizione della pittura ita- 
liana delle origini. Espose con gli artisti di «Valo- 
ri Plastici» (Carrà, Melli, Martini, Soffici e Mo- 
randi) a Berlino nel 1921 e a Firenze nel 1922. A 
Parigi. nel 1925. fu presente alla prima mostra sur- 
realista. Più tardi, ripudiate alcune sue opere, con- 
tinuò la propria ricerca, nella quale confluirono 
viva coscienza tecnica e rispetto della tradizione, 
persistenza di richiami archeologici (Cavalli, 
1952) e barocchi (Axtoritratto, 1966) e rifiuto del- 
l’arte contemporanea. Il suo periodo più felice re- 
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sta comunque quello metafisico, che ha indicato 
una via di ricerca alla quale si sono riallacciati il 
realismo magico tedesco e il Novecento italiano e, 
per alcuni aspetti, la pittura surrealista (Magritte, 
Tanguy, Ernst, Dalf). 

décollage tecnica artistica consistente nell’utiliz- 
zo di manifesti e cartelloni pubblicitari strappati 
da muri e applicati su un supporto, spesso in più 
strati in modo da creare abbinamenti casuali di 
forme e colori. Tra gli artistiche hanno impiegato 
tale tecnica si ricordano M. Rotella, R. Hains, J. 
de La Villeglé, W. Vostell. 

De’ Conti Bernardino (Castelseprio, Varese, no- 
tizie 1494-1523) pittore italiano. Imitatore di Leo- 
nardo, ne ripeté gli schemi (Madonna, 1501, Ber- 
gamo, Acc. Carrara) con toni lividi e un modella- 
to insistito, allineandosi solo tardi (Madonna, 
1522, Milano, Brera) al leonardismo corrente. Le 
sue opere migliori sono i ritratti (Francesco 1 
Sforza, Città del Vaticano, Pin. Vaticana, firmato 
e datato 1496; Cardinale, 1499, Berlino, Staatil. 
Mus.; Catellano Trivulzio, New York, Brooklyn 
Mus., firmato e datato 1505). 

decostruttivismo o decostruzionismo, tendenza 
internazionale sviluppatasi in campo architettoni- 
co all’inizio degli anni Ottanta del Novecento. Il 
termine è stato applicato per la prima volta all'ar- 
chitettura nel 1980, quando alcuni storici, tra cui 
M. Tafuri, hanno suggerito l'analogia tra l'opera 
di P. Eisenman e le teorie del filosofo francese 
poststrutturalista J. Derrida, che indica col termi- 
ne déconstruction V'operazione critica di messa in 
questione della univoca trasparenza deltesto tesa 
a far affiorare l'ambiguità strutturale del linguag- 
gio. Riconoscimento ufficiale del d. è stata la mo- 
stra Architettura decostruttivista, organizzata al 
Mus. of Mod. Art di New York nel 1988, curata 
da P. Johnson e M. Wigley. In quella occasione 
sono stati esposti i progetti di sette architetti (P. 
+ Eisenmann, F.O. + Gehry, il gruppo + Coop 
Himmelblau, Z. + Hadid, R. + Koolhaas,D. + 
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Libeskind, B. + Tschumi) accomunati, secondo 
gli organizzatori, pur nella disomogeneità dei la- 
vori presentati, dal rifiuto dei concetti di equili- 
brio, armonia, purezza e coerenza formale tipici 
della tradizione del moderno. Le architetture de- 
costruttiviste appaiono come insiemi precari e in- 
stabili di volumi e forme, da cui è esclusa qualsia- 
si espressione di decoro applicato. In particolare 
Eisenman trasfor a la decostruzione da strumen- 
to critico per la lettura di un testo in tecnica di 
progettazione e traspone in architettura certe 
istanze della teoria delle catastrofi di R. Thom, 
rendendo espliciti i segnali della crisi delle città e 
dell'evoluzione del gusto e delle tecniche di co- 
municazione: il progetto non procede per sintesi, 
ma per stratificazioni successive, non compone i 
contrasti, ma li esibisce mettendo in discussione 
l’intima unità e il significato apparente della 
struttura dell’edificio. Tra i principali esempi di 
architettura decostruttivista, il Vitra Design Mu- 
seum a Weil am Rhein (1989), la Walt Disney 
Concert Hall a Los Angeles (1989-92) e il Gug- 
genheim Museum a Bilbao (1991-97) di Gehry; il 
Wexner Center for the Visual Arts nel campus 
della Columbus University dell'Ohio (1982-89) — 
indicato come il primo esempio di architettura 
decostruttivista — e il Greater Columbus Con- 
vention Center a Columbus, Ohio (1989-93) di 
Eisenman; il cinema multisala Ufa a Dresda 
(1993-98) di Coop Himmelblau; il Centro di arte 
contemporanea a Cincinnati (1998-2001) della 
Hadid; 11 Museo Ebraico a Berlino (1989-99) di 
Libeskind. 

De Coter Colyn (Bruxelles 1450 ca - 1539/40) pit- 
tore fiammingo. A capo di un’attiva bottega, 
operò a Bruxelles e ad Anversa inviando opere 
anche in Svezia (Altare della Passione, Stràin- 
gnaés, Duomo). Formatosi nella scia di R. Van 
der Weyden, pur senza esserne stato direttamente 
allievo, perpetuò fino ai primi decenni del sec. xv1 
schemi arcaici, derivati dallo stesso Van der Wey- 
den e da R. Campin, interpretandoli in termini 
semplificati, attraverso un cromatismo vivace, for- 
temente chiaroscurale, e tratti di marcata espres- 
sività (San Luca ritrae la Vergine, Vieure, Allier, 
Parrocchiale; Deposizione, Messina, Mus. Regio- 
nale; Marie al sepolcro e Trinità, Parigi, Louvre). 
decumano + cardo. 

De Dominici Bernardo (Malta 1648 - Napoli 1750 
ca) pittore, scultore e scrittore d’arte italiano. La 
sua fama è legata soprattutto agli scritti storici e 
biografici (Vita di Luca Giordano, 1720; Vite dei 
pittori, scultori e architetti napoletani, 3 voll., 1742- 
43), testimonianze importanti sull'ambiente arti- 
stico napoletano. 

De Dominicis Carlo (Roma 1696-1758) architet- 
to italiano. Allievo di F. Raguzzini e suo assisten- 
te nella costruzione di San Filippo in via Giulia, 
ne riprese l'impostazione scenografica in altre 
opere eseguite a Roma (facciata di San Bartolo- 
meo dei Bergamaschi in piazza Colonna; chiesa 
dei Santi Celso e Giuliano in Banchi, 1733-40). 
De Dominicis Gino (Ancona 1947 - Roma 1998) 
artista italiano. Ha condotto una ricerca indipen- 
dente, di forte valenza concettuale, articolata in- 


torno ai temi del passaggio del SIE della con- 
quista dell’immortalità (evocata dall’epopea di 
Gilgamesh), dell’invisibilità e del e oi 
di obiettivi impossibili (Tentativo di far formare 
dei quadrati invece che dei cerchi attorno a un sas- 
so che cade nell'acqua, 1971), affrontati sia con 
strumenti artistici tradizionali sia con perfor an- 
ces e installazioni in un gioco spesso ironico e pro- 
vocatorio (Mozzarella in carrozza, 1968; Zodiaco, 
1970; Statue invisibili, 1979; Scheletro, 1990). Non 
riconoscendo alla fotografia alcun valore docu- 
mentario, non ha permesso che le sue opere fos- 
sero riprodotte: la sola immagine autenticata dal- 
l’artista è La foto ricordo della Seconda Risolu- 
zione d'Immortalità (L'Universo è immobile), che 
ritrae la sua discussa installazione alla Biennale di 
Venezia del 1972 (un giovane mongoloide che fis- 
sa un cubo invisibile). Gli anni Ottanta hanno se- 
gnato un ritorno alla pittura, dominata da visi er- 
metici dal naso allungato. 

De Donati Ludovico, o Alvise (Milano?, docu- 
mentato dal 1491] - Como 1534 ca) pittore e scul- 
tore italiano. La sua attività, iniziata a Vercelli 
(1491-95) e proseguita a Milano almeno fino al 
1501, è documentata da una serie di pale d’altare, 
scolpite e dipinte, per le chiese della diocesi di Co- 
mo: Moltrasio (1507), Caspano (La resurrezione 
di Lazzaro, 1508; ante a Barcellona, Mus. di Arte 
Catalana). Queste e altre opere a lui attribuite 
(Deposizione, Ginevra, Mus. d’Art et d’Histoire; 
Madonna col Bambino e angeli, 1510, Lione, Mus. 
des Beaux-Arts) rivelano uno stile secco e vigoro- 
so, influenzato da G.M. Spanzotti, V. Foppa, il 
Bergognone e da una progressiva assimilazione 
dei modelli leonardeschi. Suoi fratelli furono pro- 
babilmente GIOVANNI PIETRO € GIOVANNI AMBRO- 
GIO (documentati fra 1484 e 1524), fra i protago- 
nisti della scultura lignea del rinascimento lom- 
bardo (coro di San Francesco a Pavia, 1484; altare 
dell’Incoronata a Lodi, 1494-98). 

deesis tema iconografico dell’arte bizantina raf- 
figurante Cristo giudice tra la Vergine e san Gio- 
vanni Battista che intercedono per i peccatori. 

De Feo Vittorio (Napoli 1928) architetto italiano. 
Interessato fin dagli esordi alla sperimentazione, 
sì è messo in luce per ori nalità espressiva con il 
circolo aziendale RAI a Roma (1963), leggerissima 
struttura di legno, ferro e vetro issata su un pos- 
sente colonnato di cemento. Tra le altre opere, |'I- 
stituto tecnico per geometri a Terni (1968), la 
mensa della facoltà di ingegneria a Colle Oppio a 
Roma (1982-84), il progetto per il restauro del- 
l'ambasciata italiana a Berlino (1991). 

De Ferrari Giovanni Andrea (Genova 1598 ca - 
1669) pittore italiano. Compiuta la sua formazio- 
ne presso B. Strozzi, a cui deve il colorismo acce- 
so e brillante delle prime opere (La natività della 
Vergine, Genova, Nostra Signora del Rimedio: 
Martirio di sant Andrea, Genova. chiesa dei Ser- 
vi), se ne staccò in seguito per aderire alla morbi- 
dezza pittorica di G.A. Ansaldo e G. Lanfranco e 
all'eleganza formale di O. Gentileschi (Colonna 
in suffragio delle anime purganti, Genova. chiesa 
del Carmine). Le numerose pale d'altare degli an- 
ni Trenta sono caratterizzate dall’interesse per 
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A. Van Dvck (Natività della Vergine, Voltri, 
Sant Ambrogio; Vendita della primogenitura, Ge- 
nova, Acc. ligustica di belle arti; Madonna del 
Rosario, Varazze) mentre dagli anni Quaranta di- 
viene palese il riferimento al patetismo rubensia- 
no (Miracolo del muratore, Genova, Acc. ligustica 
di belle arti). Nelle opere tarde prevale una pittu- 
ra di superticie, priva di supporto disegnativo 
(Agar e l'angelo, Genova, Santissima Annun- 
ziata). 

De Ferrari Gregorio (Porto Maurizio, oggi Impe- 
ria, 1647 - Genova 1726) pittore italiano. Allievo 
di D. Fiasella tra il 1664 e il 1668, se ne allontanò 
ben presto per dedicarsi, a Parma (1669-73), allo 
studio della pittura del Correggio, che costituì il 
riferimento fondamentale di tutta la sua produ- 
zione pittorica e soprattutto dei grandi affreschi 
decorativi. Intorno al 1676, ispirandosi alla fluida 
morbidezza delle sculture realizzate in Santa Ma- 
ria di Carignano dal francese P. Puget durante il 
suo soggiorno genovese, dipinse i due quadri con 
il Riposo nella fuga in Egitto e V Estasi di san Fran- 
cesco ora conservati nella sacrestia di San Siro a 
Genova. I numerosi affreschi in palazzi genovesi 
(Palazzo Cambiaso Centurione, Palazzo Grop- 
pallo, Palazzo Rosso, Palazzo Granello), realizza- 
ti in collaborazione con D. Piola, mostrano effetti 
di mobile continuità visiva tra stucchi e pitture, 
anticipando. per molti aspetti, tematiche e solu- 
zioni formali tipicamente settecentesche. Tra il 
1692 e il ‘94 lavorò a Marsiglia e verso la fine del- 
la carriera, forse per influsso di G.G. Zumbo e A. 
De Rossi iniziò a modellare e colorare figure in 
cartapesta e gesso. Le opere tarde presentano fi- 
gure piccole inserite in paesaggi con motivi archi- 
tettonici (Mosè fa scaturire l'acqua, Genova, Pa- 
lazzo Rosso), spesso realizzate in collaborazione 
con il figlio Lorenzo. 

De Ferrari Lorenzo (Genova 1680-1744) pittore 
italiano. Allievo del padre Gregorio e suo colla- 
boratore negli affreschi di Santa Croce (L'inven- 
zione della Croce), sì orientò, a differenza del pa- 
dre, verso un fare corretto e prezioso molto vicino 
alle coeve esperienze di P.G. Piola e del France- 
schini (La caccia di Diana, Genova, Palazzo Gri- 
maldi: Storie di Enea, Genova, Palazzo Carrega 
Cataldi, Galleria dorata). 

De Ferrari Orazio (Voltri 16006 - Genova 1657) 
pittore italiano. Dopo un primo alunnato presso 
G.A. Ansaldo, rivolse il suo interesse alla pittura 
di A. Van Dvck e a quella dei lombardi Cerano, 
Morazzone e G.C. Procaccini (Decollazione del 
Battista, Montoggio, Parrocchiale; Vergine col 
Bambino e i santi Pietro, Giovanni evangelista, 
Carlo Borromeo e altri santi: Vergine col Bambino 
e isanti Paolo e Antono Eremiti, Loano, Parroc- 
chiale). Le opere degli anni Quaranta evidenzia- 
no una forte consonanza con lo stile dell’Assere- 
to, unita a un recupero del linguaggio rubensiano 
(Sacrificio di Isacco: Cattura di Sansone. Ascoli 
Piceno. Pin. Civ.). Un più solenne impianto classi- 
cista caratterizza le opere a partire dal quinto de- 
cennio del Seicento (Ultima Cena, Genova, chiesa 
di San Siro). 

De Finetti Giuseppe (Milano 1892-1952) architet- 
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to, urbanista e teorico italiano. Allievo a Vienna 
di A. Loos, contrappose alla retorica dell’archi- 
tettura voluta dal regime fascista il rigore delle 
contemporanee esperienze mitteleuropee. Pur re- 
stando isolato nell'ambiente milanese, per alcuni 
aspetti il suo lavoro si ricollega al gruppo di + 
Novecento, del quale condivise l’attenzione ai 
problemi urbanistici e il riferimento all’architet- 
tura neoclassica. Tra le sue realizzazioni: la casa 
della Meridiana a Milano (1925), la casa di caccia 
Crespi sul Ticino (1940) e alcuni progetti urbani- 
stici per la città di Milano. 

De Fiori Ernesto (Roma 1881 - San Paolo del 
Brasile 1945) scultore italotedesco. Studiò dappri- 
ma pittura a Monaco, dove fu attratto soprattutto 
dalle opere del simbolista svizzero F. Hodler. Si 
dedicò in seguito alla scultura, seguendo l’orienta- 
mento di H. Haller e di A. Maillol. Attivo a Berli- 
no finoa che non fu costretto dai nazisti a emigra- 
re in Brasile (1936), creò sculture collocabili nel- 
l'ambito del gusto classicheggiante e arcaizzante 
dell’epoca (Grovanetto, 1911; Donna in piedi, 
1924, Mannheim, Kunsthalle; Cariaride, 1924, 
Diisseldorf, Stadtgal.). 

De Fondutis o De Fondulis, Agostino (Crema?, 
notizie 1483-1520)/21) scultore e architetto italia- 
no. Formatosi in ambiente padovano, era nel 
1483 a Milano dove eseguì il gruppo in terracotta 
policroma della Pietà in Santa Maria presso San 
Satiro a Milano; e qui, poco dopo, Bramante gli 
affidò la decorazione in cotto della sua sagrestia 
(fregio con putti e otto teste di profeti; fregio su- 
periore con centauri). La collaborazione con Bra- 
mante portò il De F. a uno stile colto e classicheg- 
giante, che egli diffuse in Lombardia non solo con 
le sue sculture (Apostoli, 1502, Milano, Santa Ma- 
ria presso San Celso) ma anche con opere archi- 
tettoniche. Bramanteschi nel loro impianto spa- 
ziale, pur nel persistente legame (specie nella de- 
corazione in cotto) con la tradizione lombarda, 
sono infatti a Castelleone il Santuario della Mise- 
ricordia (1513) e la Parrocchiale, e a Crema la 
chiesa di Santa Maria Maddalena che ospitava un 
tempo un Compianto di otto figure in terracotta 
(1510) dello stesso De F. (oggi a Palazzo Pigna- 
no, Pieve). Al De F., in collaborazione col Batta- 
gio, si deve anche il Palazzo Landi di Piacenza (1484). 
De’ Franceschi Francesco (Veneto, notizie 1443- 
68) pittore italiano. Unica sua opera documentata 
è il Polittico di san Pietro (1447, Padova, Mus. 
Civ.), in cui si rivela macchinoso seguace del 
Giambono. Successivamente dovette entrare nel- 
la bottega di Antonio Vivarini; il Pofittico di san 
Mamante (disperso tra Venezia, Mus. Correr: Ve- 
rona. Mus. di Castelvecchio: New Haven, Yale 
University) riflette una interpretazione arcaizzan- 
te dei modi del muranese. 

Degas Edgar Germain Hilaire (Parigi 1834-1917) 
pittore francese. Figlio di un banchiere, compì re- 
golari studi classici al licco, ma già nel 1853 copia- 
va dipinti e disegni al Louvre e s'iscriveva alla 
scuola di un discepolo di Ingres, per passare poi 
all’Ecole des Beaux-Arts. Recatosi in Italia, visitò 
musei e chiese. scoprendo la pittura di Signorelli, 
Botticelli, Raffaello. Nel 1860 aveva già dipinto 
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1«La famiglia Belletti» (1862): olio su tela, cm 200 X250. 
Parigi, Musée d'Orsay. 

2 «La scuola di danza» (1874): olio su tela, cm 85x75. 
Parigi, Musée d'Orsay. 


Giovani spartani che si esercitano alla lotta (Lon- 
dra, Nat. Gall.), un’opera d'ispirazione neoclassi- 
ca ma di sapienza compositiva nuova. Nel 1862 
portò a compimento il suo primo quadro moder- 
no, La famiglia Bellelli (Parigi, Mus. d'Orsay). E 
un ritratto a quattro, di fermezza monumentale, 
eppure di chiara ispirazione realistica, ricco di vita 
e di verità contemporanea. Su questa strada, D. 
dipinse nel 1867 quel piccolo capolavoro che è la 
Testa di giovane donna (Parigi, Mus. d'Orsay) ed 
Edmondo Morbilli e sua moglie (Boston, Mus. of 
Fine Arts). Intanto l'artista cominciava a uscire 
dall'ambiente borghese in cui era stato allevato, 
frequentava i caffè, faceva la conoscenza di artisti 
come E. Manet; fu tra i primi a interessarsi delle 
stampe giapponesi che l'incisore Braquemond, 
suo amico, aveva introdotto a Parigi nel 1856. In 
quegli anni esplodeva l’impressionismo e D. espo- 


se alla prima mostra del gruppo (1874). Tuttavia 
era lontanissimo dalla poetica dei compagni: usci- 
to all'aperto, il suo occhio lucido non s’immerge- 
va nella natura; se mai captava il moto guizzante 
dei cavalli, che rendeva con tagli compositivi nuo- 
vi e con segno rapido (All’ippodromo, 1869-72, 
Parigi, Mus. d'Orsay). Oltre ai cavalli e ai fantini 
lo interessavano il mondo dei caffè (L’assenzio*, 
1876 ca, Parigi, Mus. d'Orsay) e quello del teatro: 
ì cantanti, i musicisti e le ballerine; queste ultime 
saranno il soggetto ricorrente della sua pittura, si- 
no alla fine. Prima di chiudersi nella sua Parigi (la 
natura lo annoiava), fece un altro viaggio. a New 
Orleans, città d'origine della madre, e ne ricavò 
un quadro famoso: L'ufficio deicotoni a New Or- 
leans (1873, Pau, Mus.). In questo dipinto. un tipi- 
co ambiente di commercio assume l’ampio respi- 
ro di una pittura antica e il taglio ardito di un fo- 
togramma cinematografico. In altre tele, le balle- 
rine, prima dipinte a olio e poi a pastello, sono 
colte durante le esercitazioni ( La scuola di danza, 
1874, Parigi, Mus. d'Orsay) e quindi studiate co- 
me puri effetti di movimento negli spogliatoi, di- 
ventando essenza di colore acceso negli anni 
estremi. Oltre alle ballerine, D. rappresenta stira- 
trici (Due stiratrici, 1884, Parigi, Mus. d'Orsay), 
modiste e ogni tipo di figura femminile: donne in 
atto di bagnarsi, asciugarsi, pettinarsi, in continue 
variazioni di atteggiamenti. Né idealizzati, né sen- 
sualmente accarezzati, ma colti con vena veristica, 
nell’immediatezza di un gesto, modellati nella lu- 
ce, questi nudi, che sembrarono al loro apparire 
troppo quotidiani e volgari, rivelano oggi una di- 
gnità assoluta. D. fu anche scultore: la Ballerina di 
14 anni (1880, New York, Metropolitan Mus.), col 
suo tutù di vero tulle sul bronzo delle gambe in 
tensione, ha la grazia di una statuetta di Tanagra, 
l'energia di un Pollaiolo, l'evidenza di un iperrea- 
lista americano. 

Degli Erri Agnolo e Bartolomeo (Modena, noti- 
zie 1447-1482) pittori italiani. Il loro nome è lega- 
to al polittico con l’/ncoronazione della Vergine 
( Modena, Gall. Estense), commissionato nel 1462 
ad Agnolo, cui toccherebbe l’esecuzione, e conse- 
gnato nel 1466 da Bartolomeo; la mano di Barto- 
lomeo è comunque riconoscibile, accanto a quella 
del fratello, nelle tavolette con Predica di san 
Tommaso (Washington, Nat. Gall.) e Storie di san 
Vincenzo Ferreri (Vienna, Kunsthistorisches Mus.). 
Vi si avvertono la lezione di Piero della France- 
sca, diffusasi in Emilia sull’ancor vitale naturali- 
smo tardogotico, e contatti con l’ambiente tosca- 
no (Domenico Veneziano). 

De Grada Raffaele (Milano 1885-1957) pittore 
italiano. Inizialmente attivo a Zurigo. nell'azienda 
di decorazione del padre, studiò alle accademie di 
Dresda e Karlsruhe; ma fu soprattutto in Lom- 
bardia e in Toscana che seppe esprimere autono- 
mamente la propria vena di paesaggista. Tra le 
due guerre partecipò alle mostre di Novecento. 
Nei suoi quadri la natura si articola in volumi pa- 
cati che richiamano Cézanne (// mulino di santa 
Chiara. 1927, Milano. Mus. della Permanente). 
per stemperarsi più tardi in una sorta di malinco- 
nia crepuscolare. 
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Giovannino De' Grassi e bottega 
1-2-3 Disegni dal «Taccuino»: penna e acquerello su pergamena, h cm 26. Bergamo, Biblioteca Civica Angelo Mai. 


De’ Grassi Giovannino (attivo a Milano negli ul- 
tinu decenni del sec. xIv - m. 1398) pittore, archi- 
tetto e scultore italiano. Menzionato dal 1389 al 
1398 negli Annali della fabbrica del Duomo di 
Milano (dapprima come pittore e dal 1391 come 
capomaestro e scultore) ebbe certo modo di arric- 
chire la sua cultura nei cantieri della cattedrale, 
grande punto d'incontro di artisti provenienti da 
ogni parte d'Europa (in particolare francofiam- 
minghi e boemi). Aggiornato sulla cultura più re- 
cente, si fece interprete di quel naturalismo dei 
particolari che fu proprio del gotico internaziona- 
le, conducendo un'indagine minuziosa sulle figure 
di animali, impegnandosi in un’attenta riprodu- 
zione del mondo vegetale, cogliendo la vitalità 
della natura in tuttì i suoi aspetti. Tipico è il colo- 
re sfumato, «a punteggiato», che egli impiega nel- 
la resa delle vesti. Tra le sue opere figurano le mi- 
niature dell’Offiziolo di Gian Galeazzo Visconti, 
iniziato nel 1370 (Firenze, Biblioteca Naz.), e la 
prima parte (cc. 1-8) di un Taccuino di disegni ora 
nella Biblioteca Civ. di Bergamo. Numerosi dise- 
gni del Taccuino bergamasco anticipano motivi 
dei Tacuina sanitatis; tra questi, l’Historia planta- 
rum della Biblioteca Casanatense di Roma si se- 
gnala per l'eleganza e la precisione del disegno, 
tanto che una parte delle illustraziori è stata attri- 
buita con certezza al De’ G., il cui catalogo si è re- 
centemente arricchito con l'attribuzione degli af- 
freschi della Rocchetta dei Mantegazza a Campo- 
morto (Pavia). Sicuramente suo è inoltre il rilievo 
con la Samaritana al pozzo, collocato nel 1396 sul 
lavabo della sacrestia meridionale del Duomo di 
Milano. Non ancora chiaramente individuata è in- 
vece la sua attività d’architetto, ma si sa che fornì 
modelli e disegni per trafori di finestre e capitelli. 
Ebbe tra i suoi collaboratori il fratello Porrino e il 
figlio Salomone; quest’ultimo continuò le minia- 
ture del Breviarium ambrosianum detto «Berol- 
do» (Milano, Biblioteca Trivulziana). L’opera di 
De’ G. influenzò in maniera decisiva tutta la cul- 
tura artistica lombarda della prima metà del 
Quattrocento e fu fondamentale nella formazione 
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dei maggiori artisti tardogotici attivi nell’Italia set- 
tentrionale. 

De Gregorio Marco (Resina, Napoli, 1829 - Na- 
poli 1876) pittore italiano. Formatosi presso l’ Ac- 
cademia di Napoli, iniziò la sua carriera come pit- 
tore di quadri storici volgendosi in seguito alla pit- 
tura di paesaggio sotto l’influenza del verismo de- 
scrittivo di F. Palizzi. Nel 1858 fondò con F. Ros- 
sano la Scuola di + Resina, un movimento che 
raccoglieva artisti interessati a riprodurre la realtà 
nel suo aspetto più semplice e disadorno. Nel 
1863, l’incontro con A. Cecioni lo aggiornò sulle 
teorie macchiaiole. Dal 1868 al ’71 soggiornò in 
Egitto dove dipinse il sipario del teatro del Cairo 
su commissione del vicerè. Nel 1872 a Parigi co- 
nobbe il mercante Goupil per il quale realizzò nu- 
merosi dipinti orientalisti. Negli ultimi anni della 
sua attività si dedicò a ricerche luministiche, pro- 
babilmente influenzate da G. De Nittis, che con- 
dussero a veri capolavori quali Casa rossa a Porti- 
ci (1874, Milano, coll. priv.) e Nella villa (1876, 
Napoli, Amministrazione Provinciale). 

De Groux Charles (Comines 1825 - Bruxelles 
1870) pittore e incisore belga. Allievo di J.-F. Na- 
vez, iniziò come pittore di soggetti storici ma ben 
presto intraprese una pittura realistica e social- 
mente impegnata, ricca di grigi e terre, incentrata 
su temi di genere (la vita degli umili e dei disere- 
dati) narrati con accenti umanitari (L’ubriacone, 
1853 e Grazia, 1861, entrambi Bruxelles, Mus. 
d’Art. Mod.). Dipinse anche scene religiose come 
Il pellegrinaggio di san Guidone (1857, Bruxelles, 
Mus. d'Art Mod.) ed eseguì acqueforti e litografie. 
Dei Pietro d’Antonio + Bartolomeo della Gatta. 
Dejneka Aleksandr Aleksandroviè (Kursk 1899 - 
Mosca 1969) pittore sovietico. Studiò all'Istituto 
d’arte di Karkov, guardando all'arte francese con- 
temporanea attraverso il filtro delle tradizioni po- 
polari russe; dopo esperienze allo Vchutemas di 
Mosca (1920-25) diventò il rappresentante più ti- 
pico di un realismo sintetico, attento ai temi mo- 
dernisti del lavoro industriale e dello sport (Gli 
operai del tessile, 1927, San Pietroburgo, Mus. 
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Russo), ma anche a soggetti d'attualità e di ritles- 
sione storica (Lo stato maggiore dei bianchi, l’ar- 
resto, 1933, San Pietroburgo, Mus. Russo). Ha 
eseguito mosaici per la metropolitana di Mosca. 
Un consistente gruppo di sue opere è stato espo- 
sto alla Biennale di Venezia del 1932. 

De Keyser famiglia di artisti olandesi attivi tra i 
SECC. XVI € XVII. HENDRICK (Utrecht 1565 - Amster- 
dam 1621) si ispirò come architetto alle forme del 
rinascimento italiano e francese (Zuidekerk e 
Westerkerk ad Amsterdam); fu anche scultore (in 
particolare di busti-ritratto e monumenti funebri) 
e disegnatore di oreficerie e vetrate. Suo figlio 
THOMAS (Amsterdam 1596-1667 ca) fu pittore, ap- 
paltatore di costruzioni e architetto municipale. Il 
suo nome è legato a una serie di ritratti singoli e di 
gruppo, in cui raffigurò severi borghesi in abiti 
scuri preoccupandosi soprattutto di conferire ai 
soggetti un’austera caratterizzazione morale (/ 
borgomastri di Amsterdam riuniti per l’arrivo di 
Maria de’ Medici, L'Aia, Mauritshuis; La lezione 
di anatomia del dottor Egbertsz, Amsterdam, 
Rijksmus.). 

De Kooning Willem (Rotterdam 1904 - East 
Hampton, New York, 1997) pittore statunitense 
d'origine olandese. Dopo aver seguito studi d’arte 
in Olanda, nel 1926 si trasferì negli Stati Uniti sta- 
bilendosi a New York. Membro del gruppo Ame- 
rican Abstract Artists, nei secondi anni Trenta di- 
pingeva seguendo il modello del Picasso tra cubi- 
smo espressionista e surrealismo. A partire clalla 
metà degli anni Quaranta, a conclusione di una 
lenta e graduale ricerca stilistica, si impose come 
uno dei maestri, accanto a J. Pollock e A. Gorky, 
della nuova action painting americana, che nel 
suo caso si caratterizzava per il costante riferi- 
mento alla figura, in particolare alla figura femmi- 
nile, ancorché frammentata o assai sinteticamente 
rappresentata attraverso una pittura basata sull’i- 
dea di un'immediata trasposizione sulla tela del 
gesto clella mano che dipinge (Regina di cuori, 
1943-46, Washington, Smithsonian Inst.; Donna 1, 
1950-52, New York, Mus. of Mod. Art). Dal 1950 
la pittura di De K. ha sviluppato una progressiva 
liberazione dell’immagine dal riferimento visuale 
alle cose, pur coagulandosi sempre intorno a sog- 
getti «naturalistici» come la figura e il paesaggio 
(Un albero a Napoli, 1960); Pirata, 1981, entrambi 
a New York, Mus. of Mod. Art). La sua fortuna di 
maestro dell’action painting è stata sancita dalla 
partecipazione, con una trentina di opere, alla 
Biennale veneziana del 1954. 

Delacroix Eugène (Charenton-Saint-Maurice, 
Parigi, 1798 - Parigi 1863) pittore francese. Di ori- 
gine altoborghese (il padre fu ministro e amba- 
sciatore), compì la sua formazione artistica nello 
studio del neoclassico P. Guérin, confrontandosi 
inoltre con l’opera di Th. Géricault, di cui fu ami- 
co e per cui posò nella Zattera della Medusa 
(1819), e di A.-J. Gros, autore di grandi quadri di 
battaglie che secondo la definizione di D. «attira- 
no l’attenzione dell'occhio e dello spirito su ogni 
lato, nello stesso tempo». Parimenti importanti 
furono per D. lo studio dell’opera di Michelange- 
lo e di Rubens e l'interesse per le tecniche dell’ac- 


querello, che sperimentò in quegli anni stimolato 
da R.P. Bonington, e dell’incisione, che praticò 
sull’esempio di Th. Rowlandson. La prima com- 
parsa di D. nei salons avvenne nel 1$22 con La 
barca di Dante (Parigi, Louvre), un'opera che su- 
scitò scalpore per il soggetto inconsueto e l’inten- 
sa drammaticità della composizione. Due anni 
dopo fu // massacro di Scio (1824, Parigi, Louvre) 
a provocare un vivo interesse: D. vi presenta un 
episodio di storia contemporanea, relativo alla di- 
sperata guerra di indipendenza della Grecia, con 
crudo realismo e singolare forza rappresentativa, 
coinvolgendo il paesaggio in senso luministico. 
Quello che veniva rimproverato a D. dagli am- 
bienti accademici era l’uso di colori brillanti, la li- 
bertà espressiva, la predilezione per temiletterari 
ed esotici, tutti elementi che fanno della sua ope- 
ra un vero manifesto della pittura romantica. Nel 
1825 dipinse una serie di Odalische, la cui intensa 
sensualità risulta acuita da un raffinato gioco cro- 
matico. Ma l’opera che meglio assomma le carat- 
teristiche di questo primo periodo dell'attività di 
D.è La morte di Sardanapalo del 1827 (Parigi, 
Louvre): la fine del re, che decide di morire con 
tutte le sue concubine, i suoi cavalli, i suoi cani f'a- 
voriti, è qui pretesto per una pittura tumultuosa, 
fremente e accesissima. Ma il quadro ha anche un 
notevole valore per la particolare trattazione del- 
lo spazio pittorico: alla composizione per elemen- 
ti giustapposti, D. sostituisce infatti la furiosa con- 
fusione delle parti in un solo, unificante tragitto 
che attraversa la tela; rinasceva così la grande dia- 
gonale di cui Rubens, maestro del barocco, aveva 
dato gli esempi più clamorosi. Nel 1830 D. rea- 
lizzò La Libertà che guida il popolo* (Parigi, Lou- 
vre), un quadro che presenta ancora i caratteri co- 
struttivi della piramide ascensionale, fondendo 
mirabilmente realismo e idealità, cronaca e alle- 
goria, e che rivela la sincera partecipazione del- 
l'artista agli eventi rivoluzionari dell’epoca. Un 
secondo periodo dell'attività di D. siinaugurò con 
il suo viaggio in Marocco del 1832 e il successivo 
ritorno attraverso la Spagna, dove ritrovò il mon- 
do di Goya. Insieme alla natura, alla luminosità 
delle coste africane, D. studiò gli uomini, i costu- 
mi, i comportamenti, le feste colorate e freneti- 
che. Testimoniano di questa congeniale adesione 
al mondo orientale l'/ncontro di cavalieri maori 
(1833, Baltimora, The Walters Gall.), le Donne 
d'Algeri (1834, Parigi, Louvre), Festa di nozze 
ebraiche in Marocco (1839, Parigi. Louvre). i nu- 
merosi studi, acquerelli legati ai taccuini del Ma- 
rocco, che sono di singolare e viva immediatezza. 
Negli anni successivi al 1840), D. sembra ritornare 
al mondo antico, non però con la freddezza di- 
staccata dei maestri neoclassici bensì con l'intento 
di scoprirne l’eroicità delle passioni: Medea furio- 
sa (1838, Lilla, Mus. des Beaux-Arts), Giuszizia di 
Traiano (1840), Rouen. Mus. des Beaux-Arts), 
Morte di Marco Aurelio (1841, Lione. Mus. des 
Beaux-Arts). Una parte rilevante dell’opera di D. 
è costituita da grandi «imprese decorative» che 
egli realizzò a Parigi. Esse comprendono. tra l’al- 
tro, le Allegorie nella sala del re a Palazzo Borbo- 
ne (1833-38). il soffitto della Galleria d'A pollo al 
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Louvre (1850-51), opera di ardito cromatismo svi- 
luppata per prospettive multiple, e la cappella dei 
Santi Angeli a Saint-Sulpice (1849-61). 

Nonostante l'enorme mole di lavoro svolta fino 
agli ultimi giorni di vita (il catalogo della sua ope- 
ra raccolto da A. Robaut ed E. Chesnau nel 1885 
registra circa duemila opere), D. coltivò numero- 
se amicizie (Dumas, Hugo, Merimée, Baudelai- 
re) e fu uno dei personaggi più in vista del suo 
tempo. La sua concezione della pittura esercitò 
una profonda influenza sui giovani pittori di tutto 
il sec. xIx. L'itinerario creativo di D. è documen- 
tato anche da un’opera di grande fascino lettera- 
rio. il Journal. scritto dal pittore tra il 1822 e la fi- 
ne del 1824 e poi dal 18 7 alla morte. Esso ci for- 
nisce una precisa immagine della coscienza criti- 
ca, della sensibilità moderna e della curiosità di 
D., un artista che oggi va considerato come il 
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1 «Donne d'Algeri» (1834): olio su 
tela, cm 180) X229. Parigi, Louvre. 

2 «La morte di Sardanapalo» (1827): 
olio su tela, cm 395x495. Parigi, 
Louvre. 

3 Pagina dell'album di schizzi sul 
Marocco (1832): acquerello. Parigi, 
Louvre. 


grande maestro dell'età romantica, «freddamente 
deliberato — secondo la definizione di Baudelaire 
— a cercare I mezzi di esprimere la passione nella 
maniera più visibile». 

De la Planche o Van der Plancken, famiglia di 
arazzieri di origine fiamminga, operanti a Parigi 
nel sec. xvl1. FRANG@IS O FRANS (Oudenaarde 1573 - 
Parigi 1627) si stabilì a Parigi all’inizio del secolo; 
la bottega che egli aprì nel Faubourg Saint-Mar- 
cel in società con M. de Comans, sotto la prote- 
zione di Enrico iv, divenne presto una delle più 
floride della città (Storie di Artemisia, da disegni 
di A. Caron). Il figlio RAPHAÉL continuò con suc- 
cesso l’attività familiare aprendo dal 1 633 una ma- 
nifattura nel Faubourg Saint-Germain (Storie di 
Rinaldo e Armida, da cartoni del Vouet). 
Delaroche Hippolyte, detto Paul (Parigi 1797- 
1856) pittore francese. Allievo di A.-J. Gros, fu 
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uno dei più fortunati pittori di storia delsuo tem- 
0 (Morte di Elisabetta d'Inghilterra, 1827, Parigi, 
ouvre; L'assassinio del Duca di Guisa, 1835, 
Chantilly, Mus. Condé). La sua opera più cele- 
brata fu la decorazione ad affresco (Apoteosi del- 
l'arte) nella cupola del Palais des Beaux-Arts a 
Parigi (1837). 
Delaunay Robert (Parigi 1885 - Montpellier 
1941) pittore francese. Inizialmente attivo in uno 
studio di scenografia, cominciò a dipingere adot- 
tando, sotto l’influsso della Scuola di Pont-Aven, 
una tecnica neoimpressionista. In seguito, sotto le 
suggestioni di Cézanne e dei cubisti, avviò una ri- 
cerca analitica sulla forma in relazione alla molti- 
licazione dei piani luminosi, di cui sono evidenti 
i risultati nella Città di Parigi (1910-12, Parigi, 
Mus. d’Art Mod. de la Ville), nella serie delle Fi- 
nestre (1911-13: per es. a Parigi, Mus. Nat. d’Art 
Mod.) e in altri dipinti di intonazione modernista 
come La squadra di Cardiff, (1912-13, Parigi, 
Mus. d’Art Mod. de la Ville). In contatto con il 
gruppo monacense del Blaue Reiter, in questi an- 
ni D. andava interessandosi alle teorie di G. Seu- 
rat e di M.E. Chevreul sul colore; intorno al 1912, 
insieme alla moglie Sonia, creò all’interno del mo- 
vimento cubista la corrente definita + orfismo da 
Apollinaire, realizzando dipinti astratti, spesso di 
tema modernista come in Omaggio a Blériot 
(1914, Basilea, Kunstmus.) in cui i piani si sfaccet- 
tano moltiplicandosi in tutti i colori dello spettro e 
ruotando in vortici luminosi. Dopo il 1914 D. 
tornò a temi figurativi, sempre trasfigurandoli nel 
dinamismo del colore. Per la Mostra delle Arti 
Decorative di Parigi (1925) riprese il suo vecchio 
tema della Tour Eiffel in La donna e la torre, 
esposta nell’atrio dell'ambasciata di Francia pro- 
gettato da R. Mallet-Stevens. Dopo un breve in- 
tervallo più compiutamente realista (serie di ri- 
tratti della signora Heim, 1926-27) ritornò, intor- 
no al 1930, all’astrazione (aderendo al movimento 
di Abstraction-Création) e tentando la dimensio- 
ne monumentale con le Forme circolari, i Ritmi 
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senza fine e le varie versioni della Giota di vivere. 
Infine nella prospettiva di un’arte pubblica mo- 
derna, si volse alla ricerca di un’integrazione pla- 
stica con l’architettura, realizzando con Sonia la 
decorazione del Palais de l'Air e del Palais des 
Chemins de Fer in occasione dell’Esposizione 
universale di Parigi del 1937. A compimento della 
battaglia astratta, nel 1939 organizzò il grande Sa- 
lon di Réalités Nouvelles. 

Delaunay Terk Sonia (Gradiesk, Ucraina, 1885 - 
Parigi 1979) pittrice ucraina. Influenzata, agli ini- 
zi, da V. Van Gogh e P. Gauguin, sposò nel 1910 
Robert D. e con lui partecipò alle ricerche sul co- 
lore e sulla luce che dovevano approdare all’ + 
orfismo. Nel 1913 realizzò con B. Cendrars La 
prosa del transiberiano e della piccola Giovanna di 
Francia, con il testo stampato in verticale e l’illu- 
strazione a colori «simultanei». Nel 1914 iniziò il 
periodo dei collages astratti (Prisma solare simul- 
taneo n. 31, 1914, Parigi, proprietà dell’artista) e, 
assieme a Robert, degli studi sulla rifrazione della 
luce (// Bal Bullier, 1913, Parigi, Mus. Nat. d’Art 
Mod.). Contemporaneamente progettò i primi 
vestiti astratti (Abito simultaneo n. 60,1916, acque- 
rello su carta, Parigi, proprietà dell’artista), che in- 
fluenzeranno la moda degli anni Venti-Trenta, an- 
che attraverso la sua partecipazione all’Esposizio- 
ne internazionale delle arti decorative (Parigi, 
1925). Nel 1917 aveva creato assieme al marito 
scene e costumi per il balletto C/éopàtre di Diaghi- 
lev e con lui dal 1932 (adesione al gruppo Abstrac- 
tion-Création) si dedicò interamente alla battaglia 
per la pittura astratta, da cui derivarono raffinati 
esperimenti nel campo dell’arazzo (Composizio- 
ne, serie nera, n. 331, 1940, Parigi, Gall. D. René). 
Del Bianco Baccio (Firenze 1604-56) architetto, 
pittore, disegnatore italiano. Fu allievo di G. Bili- 
vert e di G. Parigi, presso il quale studiò prospet- 
tiva e architettura e praticò il disegno di paesaggio 
«dal naturale». Artista versatile, attivo nel campo 
dell’architettura militare, della scenografia e della 
grafica, è noto soprattutto per il consistente cor- 


1 «Omaggio a Blériot» (1914) di R. Delaunay. Basilea, Kunstmuseum. 2-3 Costumi (1928) di S. Delaunay per il «Carnaval 


de Rio». Parigi, coll. priv. 
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pus di disegni (molti dei quali agli Uffizi di Firen- 
ze), tra cui si segnalano per originalità le vivaci e 
taglienti caricature (i cosiddetti «caramogi») con 
cui ironizza sulla società del suo tempo, rievocan- 
do H. Bosch e le figure grottesche del contempo- 
raneo J. Callot. Ricevette varie commissioni per 
cicli di affreschi da parte della nobiltà fiorentina e 
nel 1651 fu chiamato alla corte madrilena da Fi- 
lippo iv per realizzare opere di architettura civile, 

tardini e scenografie. 

el Bo Romolo (Pavia 1870 - Milano 1936) scul- 

tore italiano. Legato ai modi di A. Wildt, predi- 
lesse soggetti e temi esemplari del decadentismo. 
SI distinse soprattutto come autore di sculture fu- 
nerarie che interpretano felicemente il gusto della 
borghesia del suo tempo (Milano, Cimitero Mo- 
numentale). 

Del Bon Angelo (Milano 1898 - Desio, Milano, 
1952) pittore italiano. Fedele alla lezione di A.A. 
Alciati, del quale fu allievo all'Accademia di Bre- 
ra, si dedicò inizialmente al ritratto, passando da 
una garbata maniera sensibile al modello di G. 
Boldini a un plasticismo terragno dalle cupe do- 
minanti cromatiche, ispirato a Novecento. Dagli 
anni Trenta, suggestionato dalle aperture euro- 
peiste di E. Persico, adottò un linearismo sottile e 
gamme chiare e vibratili, applicati prevalente- 
mente al paesaggio lombardo (Campi a San Siro, 
1931, Milano, Civ. Mus. d'Arte Cont.) e ai nudi 
femminili. Proseguì nella linea del + chiarismo 
anche attraverso la sperimentazione tecnica: tipi- 
ca l’evocazione dell'affresco nella preparazione in 
bianco di zinco visibile a risparmio attraverso la 
raschiatura delle gamme pastello. 

Del Cairo Francesco (Santo Stefano in Brivio, 
Varese, 1607 - Milano 1665) pittore italiano. Pit- 
tore ufficiale della corte sabauda (1633-48), vi 
giunse probabilmente da Milano. Salvo un viag- 
gio a Roma nel 1638, lavorò in Piemonte e in 
Lombardia (// ritrovamento di Mosé, 1645, Tori- 
no, Gall. Sabauda; Martirio di santo Stefano, 1660, 
Casale, Santo Stefano). Fortemente suggestiona- 
to dalle opere del Morazzone e del Cerano, con- 
densò umori patetici e morbosi in foschi dipinti di 
soggetto sacro, fra cui abbondano mondane e lan- 
guide Maddalene (Pavia, Mus. Civ.) ed Erodiadi 
(Torino, Gall. Sabauda: Vicenza, Pin. Civ.). 

Del Conte Jacopino (Firenze 1510 - Roma 1598) 
pittore italiano. Allievo a Firenze di Andrea del 
Sarto, fu stimolato dall'opera di Rosso Fiorentino 
e di Pontormo (Tre Parche, Firenze, Gall. Palati- 
na di Palazzo Pilti).Trasferitosi a Roma (1535-37 
ca). dimostrò un'immediata adesione alla lezione 
di Michelangelo negli affreschi per l'Oratorio di 
San Giovanni Decollato (1533-51 ca). Intorno al 
1550, in seguito a contatti con Ignazio di Loyola, 
l'arte di Del C. assunse toni di marcato mistici- 
smo (Distruzione degli idoli, San Luigi dei Fran- 
cesi: Maddalena. 1570 ca, San Giovanni in Latera- 
no). Fu anche un celebre ritrattista (Ritratto d'uo- 
nov, Berlino, Staatl. Mus.) 

Delcour Jean (Hamoir 1627 - Liegi 1707) scultore 
fiammingo. Compiuti gli studi a Roma, dove co- 
nobbe direttamente l’opera del Bernini, si stabilì a 
Liegi, inaugurandovi una tendenza eclettica e raf- 
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finata in cui convergono elementi berniniani, 
francesi e fiamminghi (Monumento a monsignor 
d’ Allamont, Gand, Cattedrale; Cristo morto, Lie- 
gi, Cattedrale; Madonna della fontana, Liegi, rue 
Vinave d’Isle). 

Del Duca Jacopo (Cefalù, Palermo, 1520 ca - 
1604) scultore e architetto italiano. Allievo di Mi- 
chelangelo, di cui scolpì un cenotafio bronzeo de- 
stinato a Santa Maria degli Angeli (ora a Napoli, 
Mus. di Capodimonte), collaborò col maestro in 
varie imprese, dalla tomba di Giulio i in San Pie- 
tro in Vincoli (erme per l’ordine inferiore) alla 
decorazione di Porta Pia. In proprio scolpì la tom- 
ba di Elena Savelli per San Giovanni in Laterano 
(1570), prototipo di tante tombe seicentesche col 
ritratto del defunto a mezzobusto, e progettò la 
cupola di Santa Maria di Loreto (1573-77) e il 
giardino di Villa Farnese a Caprarola (1584-86). 
Trasferitosi nel 1588 a Messina, vi lasciò architet- 
ture di gusto tardomanieristico (San Giovanni dei 
Gerolamini, loggia dei Mercanti). 

Delft centro olandese di produzione di ceramica. 
Fu celebre dal sec. xv1 per la finezza dei pezzi ri- 
vestiti di smalto stannifero e decorati in chiaro- 
scuro blu a imitazione della porcellana cinese di 
epoca Ming (grandi piatti con uccelli e fiori). Ac- 
canto allo stile cinese, molto richiesto in quanto 
l’importazione di tale porcellana non era suffi- 
ciente alle esigenze del mercato, notevole fu an- 
che, dalla fine del sec. xvi, la produzione policro- 
ma in verde, giallo, blu, nero, viola e rosso; ricor- 
diamo, in particolare, i paesaggi realizzati con l’u- 
so di polvere d’oro dal pittore ceramista Frederik 
Van Frijtom e la pregiata decorazione sotto smal- 
to di Jacob Hoppestein. Grande successo ebbe 
anche l'imitazione della porcellana giapponese 
Imari, dai colori blu cupo, rosso e oro. Nel sec. 
XvIII, motivi decorativi europei sostituirono pro- 
gressivamente quelli estremo-orientali. 

Del Grande Antonio (Roma 1625-71) architetto 
italiano. Attivo a Roma, soprattutto per le fami- 
glie Pamphili e Colonna, collaborò con C. Rainal- 
di a Sant Agnese in Agone, eseguì la facciata del 
Palazzo Doria Pamphili verso il Collegio Romano 
(1659-61), la Galleria di Palazzo Colonna (dal 
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1654) e l’originale, imponente complesso delle 
Carceri nuove in via Giulia (1652-58), dimostran- 
do, oltre a influenze del Borromini, una predile- 
zione per i volumi grandiosi e semplificati di tra- 
dizione cinquecentesca. 

Delitio Andrea (sec. xv) pittore italiano. Scarse 
sono le fonti su questo artista attivo in Abruzzo 
almeno dal 1540 erduti affreschi in San France- 
sco a Sulmona). Probabilmente formatosi a Fi- 
renze, ma influenzato anche da artisti umbri e 
marchigiani (Girolamo di Giovanni, Bartolomeo 
di Tommaso), è certo che operò prima della metà 
del secolo nell’ambito del gusto fantasioso e de- 
corativo del gotico tardo, cha andava accogliendo 
le regole del rinascimento toscano (Madonna col 
Bambino e angeli, L’Aquila, Sant'Amico). Al 
1473 risale il San Cristoforo, firmato, affrescato a 
Santa Maria Maggiore a Guardiagrele. L’opera 
più notevole sono gli affreschi del Duomo di Atri 
(attorno al 1481), sintesi originale di raffinata cul- 
tura e di gustosi spunti popolareschi. 

Dell’Abate Nicolò + Nicolò dell'Abate. 

Della Bella Stefano (Firenze 1610-64) acquaforti- 
sta italiano. Fatta eccezione per un periodo inizia- 
le di apprendistato presso botteghe orafe fiorenti- 
ne, fu autodidatta, valendosi solo saltuariamente 
del consiglio di R. Cantagallina, grazie a cui co- 
nobbe le incisioni di P. Bril, A. Tempesta, F. Vil- 
lamena e J. Callot. La riscoperta di Leonardo, in- 
sieme all’esperienza romana che negli anni Tren- 
ta lo portò a contatto con C. Lorrain, lo liberaro- 
no dalla stretta dipendenza dalla grafica di Callot. 
Nel 1637 fu nominato «incisore di stampe addetto 
alla Galleria» e si dedicò prevalentemente a inci- 
dere avvenimenti legati alla corte medicea (feste, 
spettacoli, esequie) eseguendo moltissimi disegni. 
Dal 1639 si trasferì a Parigi per un decennio con la 
protezione medicea, al servizio di Mazarino e Ri- 
chelieu (piani topografici delle campagne di guer- 
ra, 1641), divenendo scenografo di corte. Nel 1644 
compì un viaggio in Estremo Oriente e nel ‘47 in 
Olanda, ricavando da queste esperienze impor- 
tanti arricchimenti e nuove tematiche per le sue 
incisioni. Tornato a Firenze nel 1650, fu sceno- 
grafo e costumista di corte: le opere di questo pe- 
riodo riflettono la cultura barocca conosciuta a 
Roma in un secondo soggiorno e appaiono ricche 
di effetti pittorici. Incisore versatile, oltre a motivi 
decorativi e fantastici eseguì innumerevoli scene 
di genere, paesaggi e vedute di città, opere nelle 
quali lo spazio è reso mediante variazioni tonali 
ottenute con notevoli innovazioni tecniche: mor- 
sure di acido a diverse intensità, ritocchi a punta- 
secca ecc. Rilevante è la sua attività di pittore su 
pietra (Incendio di Troia, Firenze, Gall. del- 
l’Acc.), oggi meglio conosciuta grazie alla recente 
scoperta di nuove opere. 

Della Gatta Bartolomeo + Bartolomeo della 
Gatta. 

Della Porta Antonio, detto il Tamagnino (Por- 
lezza, Como, notizie 1489-1519) scultore italiano. 
Lavorò in varie riprese per la Certosa di Pavia 
(busti di profeti, 1491-98, in facciata; Trionfo, 
1513, nel presbiterio dei monaci; statue di santi, 
1517-19 in facciata). Notevole anche la sua atti- 


vità a Brescia (bassorilievi, 1489, in Santa Maria 
dei Miracoli) e a Genova in collaborazione con P. 
Gagini (1501, Cappella Lomellini in San Teodo- 
ro; tomba di Jeanne de Poix nella chiesa di Folle- 
ville su commissione di Raoul de Lannoy, gover- 
natore di Genova). Inizialmente seguace dell’A- 
madeo, nella produzione tarda scade in uno steri- 
le virtuosismo decorativo. 

Della Porta Bartolomeo + Bartolomeo, Fra”. 
Della Porta Giacomo (Porlezza, Como, 1532 - 
Roma 1602) architetto e scultore italiano. Non 
sappiamo quando arrivò a Roma, dove viene se- 
gnalato per la prima volta nel 1559 e svolse poi la 
sua intera attività. Allievo e seguace del Vignola, 
gli successe nel proseguimento dei lavori in nu- 
merose fabbriche, ad alcune delle quali aveva po- 
sto mano anche Michelangelo: in Campidoglio 
(completamento della facciata e della scalea del 
Palazzo Senatorio), a Palazzo Farnese (facciata 
verso il giardino), in San Pietro (dove realizzò l’o- 
pera che lo rese famoso: la costruzione della cu- 
pola, 1585-93, leggermente modificata rispetto al 
disegno di Michelangelo), alla chiesa del Gesù 
(cupola, cappelle rotonde della Madonna e di San 
Francesco e soprattutto la facciata, 1571, che co- 
stituirà il prototipo di innumerevoli repliche e va- 
rianti). Sfruttando sino in fondo gli schemi vigno- 
leschi, Della P. svolse un’intensissima attività: rea- 
lizzò architetture sia religiose (facciata di San Lui- 
gi dei Francesi, 1581-86; chiese della Madonna dei 
Monti, di Sant’ Atanasio dei Greci; completamen- 
to di San Giovanni dei Fiorentini) sia civili (palaz- 
zi Maffei, Aldobrandini; palazzi di piazza Campi- 
telli; Collegio Clementino; cortile del Palazzo del- 
la Sapienza, 1577-81; Villa Aldobrandini a Fra- 
scati), e arricchì le piazze di Roma di numerose 
fontane. Membro dell’Accademia di San Luca, 
architetto ufficiale della chiesa e del patriziato ro- 
mano, per circa 30 anni architetto capo della fab- 
brica di San Pietro, Della P. fissò in schemi defini- 
tivi alcuni tipi edilizi (11 palazzo, la facciata di chie- 
sa a due ordini sovrapposti, la villa) già elaborati 
dai grandi architetti rinascimentali, contribuendo 
con le sue opere monumentali a caratterizzare 
l’immagine urbana di Roma. 

Della Porta Giovan Giacomo (Pavia?, 1485 ca - 
Genova 1555) scultore e architetto italiano. Atti- 
vo inizialmente alla Certosa di Pavia al seguito 
dello zio ANT@NIO, operò dal 1524 al Duomo di 
Milano come ingegnere e scultore: si stabilì poi a 
Genova dove si costituì in società con il nipote 
Guglielmo e con lo scultore Nicolò da Corte, rice- 
vendo importanti incarichi dai Padri del comune e 
dai patrizi genovesi (altare della Cappella del Bat- 
tista, 1531-32. e monumento sepolcrale di Giulia- 
no Cibo, Duomo di San Lorenzo: portale di Pa- 
lazzo Salvago, 1532). La sua opera è strettamente 
legata alla tendenza omamentale del primo classi- 
cismo lombardo. 

Della Porta Guglielmo (Porlezza, Como. 1515 ca 
- Roma 1577) scultore italiano. Allievo del padre 
Giovan Giacomo e suo collaboratore nelle opere 
genovesi (monumento Cibo in Duomo. dal 1534), 
sì trasferì poi (secondo Vasari nel 1537) a Roma, 
forse al seguito di Perino del Vaga. La sua opera 
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ricoprì più volte cariche pubbliche nella sua città. 


principale, influenzata in maniera decisiva da Mi- 


chelangelo, è il monumento a Paolo n Farnese 
(Roma, San Pietro), iniziato nel 1549 e compiuto 
solo 26 anni dopo, fra numerose difficoltà (tra l’al- 
tro, l'ostilità del Buonarroti) e progressive ridu- 
zioni del grandioso progetto originario. 

Della Quercia Jacopo (Siena 1371/74 - 1438) scul- 
tore italiano. Figlio di un orafo di origine lucche- 
se, Pietro d'Agnolo di Guarnieri, trasse probabil- 
mente il soprannome dal borgo della Quercia 
Grossa presso Siena. Nel 1401 partecipò al con- 
corso per la seconda porta del Battistero di Firen- 
ze (è la prima notizia certa, ma la sua formella è 
andata perduta), e nel 1406-07 eseguì la tomba di 
Ilaria del Carretto nel Duomo di Lucca. A Ferra- 
ra scolpì nel 1408 una Madonna del melograno 
per il Duomo. Temperamento inquieto e insoffe- 
rente, protrasse spesso l'esecuzione delle sue ope- 
re per molti anni, interrompendo 1 lavori con lun- 
ghe soste, non senza violenti contrasti coi com- 
mittenti: è il caso della Fonte Gaia a Siena (1409- 
19). delle lastre tombali e del polittico per la fami- 
glia Trenta in San Frediano a Lucca (1412-22), dei 
Dodici apostoli per il Duomo di Lucca di cui uno 
solo fu eseguito, del rilievo con l Annuncio a Zac- 
caria e dei Profeti per il fonte battesimale di Siena 
(1429), del portale di San Petronio a Bologna, ini- 
ziato nel 1425 e incompiuto alla sua morte. Opere 
di minor mole, in legno policromato, sono ad An- 
ghiari (Madonna seduta, Mus. di Palazzo Taglie- 
schi), a Siena (Madonna col Bambino, Mus. del- 
l'Opera del Duomo, e Annunciazione, Pin. Naz.), 
a San Gimignano (Annunciazione, Collegiata, 
1421), a Firenze e a Bologna. Nonostante la vita 
disordinata, le denunce dei committenti, le accuse 
di condotta immorale e di malversazione, l'artista 
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«Il peccato originale»: formella in pietra d'Istria, 
cn 85x09, del portale di San Petronio (iniziato nel 1425) 
a Bologna. 


Educato probabilmente dal padre orafo nella tra- 
dizione gotica e stimolato dall'ambiente lucchese 
della fine del secolo, aperto agli influssi della scul- 
tura e dell’oreficeria nordiche e francesi, ebbe co- 
stantemente sotto gli occhi i grandi modelli senesi 
di Nicola e Giovanni Pisano, ma venne anche pre- 
cocemente in contatto con la cultura fiorentina ri- 
nascimentale (si veda la bella Annunciazione a lui 
attribuita nel Museo dell’Opera del Duomo di Fi- 
renze, datata alla fine del sec. xiv, e la sua proba- 
bile collaborazione alla Porta della Mandorla nel 
Duomo fiorentino). Egli compì in tal modo una 
personalissima sintesi fra la tradizione gotica, an- 
cora avvertibile nelle bellissime vesti, vere acca- 
demie di panneggi (analoghe a quelle della scul- 
tura borgognona di fine Trecento, di C. Sluter in 
Sarticolare) e il rinato senso classico avvertibile 
nei larghi volti sereni e nell’affiorare dei corpi, sal- 
di sotto il ridondare delle vesti o esaltati nella loro 
nudità. Il contatto con Ghiberti e con Donatello 
non è mai condizionante per l’autonomia della ri- 
cerca di Jacopo. La sua scultura, che non trovò né 
a Siena né a Bologna né a Lucca validi seguaci 
ma solo modesti imitatori, fu più tardi una tappa 
determinante nella formazione di Michelangelo, 
che assorbì la sua grande lezione dai rilievi di San 
Petronio. 

Della Robbia famiglia di scultori e ceramisti ita- 
liani, operanti nei secc. xv e xvi. La figura artisti- 
camente più rilevante è Luca (Firenze 14(X) ca - 
1482), noto soprattutto come iniziatore della fa- 
mosa produzione di terrecotte invetriate e consi- 
derato uno dei protagonisti della scultura fiorenti- 
na del Quattrocento. L'ideale umanistico di un 
purismo classico è costantemente presente nella 
vastissima produzione di Luca. 1] suo linguaggio si 
forma sulla lezione del Ghiberti, di cui Luca ri- 
flette la luminosa scorrevolezza dei ritmi lineari, 
nonché sul classicismo della tradizione medievale 
toscana, rinnovato dalle appassionate ricerche di 
Donatello e di Nanni di Banco; ma risente anche, 
pur nell’ambito di un ben diverso temperamento, 
dell'esperienza donatelliana. Sereno edonismo e 
autentica umanità sono felicemente espressi nei 
rilievi della Cantoria marmorea del Duomo di Fi- 
renze (1431-38, Mus. dell'Opera del Duomo), ar- 
ticolati secondo morbidi passaggi in chiaroscuro, 
in equilibrate rispondenze di ritmi plastici; degli 
stessi anni (1437-39) sono le cinque formelle con 
le Arti liberali del campanile di Santa Maria del 
Fiore, nelle quali emergono chiaramente infles- 
sioni di gusto gotico. Nella porta bronzea per la 
sagrestia del Duomo di Firenze (1445-69, con la 
collaborazione di Michelozzo e di Maso di Barto- 
lomeo) si ritrova la stessa equilibrata, solenne mi- 
sura della Cantoria. Intorno al 1440) si collocano le 
prime documentate applicazioni di rilievi in terra- 
cotta colorata (azzurro nei fondi, bianco nelle fi- 
gure, giallo e verde nei festoni) a complessi archi- 
tettonici e scultorei: un sistema decorativo che 
Luca perfezionò tecnicamente, legando elementi 
plastici e cromatici in una sintesi di costante qua- 
lità artistica. Tra le opere più significative sono il 
Ciborio (1441-42) attualmente nella Collegiata di 
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1 «Suonatori di salterio» di L. Della Robbia: rilievo in marmo, cm 100 x94, della «Cantoria» (1431-38). Firenze, Museo 
dell'Opera del Duomo. 2 «Testa di fanciulla» (1465-70) di A. della Robbia: terracotta invetriata. Firenze, Bargello. 


Peretola, in marmo e terracotta invetriata, di ispi- 
razione michelozziana; la Visitazione in San Gio- 
vanni Fuorcivitas a Pistoia (1445 ca); i tondi con 
gli Apostoli nella Cappella dei Pazzi a Firenze e le 
lunette con la Resurrezione (1442-45) e l’Ascen- 
sione (1446-51) nel Duomo di Firenze; il monu- 
mento funebre del vescovo Federighi, ora in San- 
ta Trinita (1454-57), in marmo e terracotta, non- 
ché il più tardo, felicissimo Soffitto della Cappella 
del cardinale del Portogallo, in San Miniato al 
Monte (1461-62). Fra le notissime Madonne col 
Bambino a mezzo busto, che Luca eseguì nell’in- 
tero arco della sua produzione, si ricordano quel- 
le del Bargello a Firenze (Madonna di via dell’ A- 
gnolo, del roseto, della mela), il cui nucleo poetico 
consiste nell’esemplare equilibrio fra l'assoluta 
purezza delle immagini e la loro serena, autentica 
umanità. Socio e continuatore di Luca nella bot- 
tega di terrecotte invetriate fu il nipote ANDREA 
(Firenze 1435-1525). La sua vastissima attività, 
inizialmente vicina a quella del maestro e sensi- 
bile, fra l’altro, alla lezione del Verrocchio, svi- 
luppò in seguito un gusto più scoperto e superfi- 
ciale per gli effetti pittorici ottenuti con la brillan- 
tezza e la molteplicità dei colori. Tra i suoi lavori 
più notevoli, i Putti nel portico dello Spedale degli 
Innocenti a Firenze (1487), i rilievi nel Santuario 
della Verna (Annunciazione), la lunetta con l’/n- 
contro det santi Francesco e Domenico nella log- 
gia dell'ospedale fiorentino di San Paolo (1490- 
95), che rispecchia l'adesione di Andrea agli idea- 
li religiosi del Savonarola. A _ partire dall'ultimo 
decennio del secolo l'enorme quantità di com- 
messe costrinse Andrea ad avvalersi sempre più 
di collaboratori: la produzione si «industrializzò», 
assumendo caratteristiche decorative convenzio- 
nali. Tra i cinque figli di Andrea che ne continua- 
rono l’attività, i più noti sono Giovanni e Gerola- 
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mo. GIOVANNI (Firenze 1469-1529) affiancò per 
vari anni il padre, ed è possibile che gli spettino al- 
cune delle opere attribuite allo stesso Andrea. 
Suoi lavori sono ricordati nelle chiese fiorentine 
di Santa Croce e di San Lorenzo (in prevalenza 
fregi e cornici), e in Santa Maria Novella (lavabo 
della sagrestia, 1498); tra le parti figurate della sua 
opera, caratterizzate da una piacevole vena popo- 
laresca, vanno ricordati i rilievi in San Gerolamo a 
Volterra e la Natività del Bargello (1521). GERO- 
LAMO (Firenze 1488 - Parigi 1566) lasciò nel 1517- 
18 la prospera bottega fiorentina e si trasferì in 
Francia, dove partecipò fra l’altro alla decorazio- 
ne di Fontainebleau. Gli altri figli di Andrea, atti- 
vi nello stesso campo, sono: LUCA (1475-1550), 
MARCO (1468-1534 ca) e PIERFRANCESCO (1477- 
1528). 

Della Valle Filippo (Firenze 1697 - Roma 1768) 
scultore italiano. La sua educazione fiorentina 
presso G.B. Foggini diede un’'incancellabile im- 
pronta di lucido equilibrio al suo stile, che ebbe 
completa formazione nella Roma tardobarocca, 
alla scuola di C. Rusconi, sfociando in eleganti so- 
luzioni ritmiche e in una squisita trattazione delle 
superfici marmoree, rese con delicati trapassi lu- 
ministici. Nel 1725 vinse il concorso clementino 
dell’Accademia di San Luca insieme a P. Bracci. e, 
a gara con questo artista. si trovò poi a lavorare 
per la Fontana di Trevi, dove realizzò le allegorie 
della Salubrità e della Fecondità. Tra le sue opere 
vanno ricordate la statua della Temperanza nella 
Cappella Corsini in San Giovanni in Laterano 
(1734 ca), le sculture del monumento a Innocenzo 
xll in San Pietro (1746) e l'Annunciazione in 
Sant'Ignazio (1750 ca). Ricevette molte commis- 
sioni dall'Inghilterra. a cui fornì copie di opere 
classiche e lavori personali instile classicheggiante. 
Della Vite Timoteo + Viti, Timoteo. 
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Delleani Lorenzo (Pollone, Biella, 1840 - Torino 
1908) pittore italiano. Dipinse dapprima quadri 
storici; verso il 1880 si avvicinò al verismo, talvol- 
ta indulgendo ancora alla pittura di genere (Bec- 
caio con vitello, 1881, Roma, Gall. Naz. d'Arte 
Mod.). Nell'ambito della scuola di paesaggio pie- 
montese, rappresentò con V. Avondo l'indirizzo 
più naturalistico (Campo san Maurizio, 1882, Mi- 
lano, Gall. d'Arte Mod.). Numerosi i paesaggi di 
montagna, caratterizzati da colori brillanti e da 
una pennellata pastosa e veloce. 

Delle Piane Giovanni Maria -» Mulinaretto. 
Delli Dello (Firenze 1404 - Valencia?, 1470) pitto- 
re, scultore e architetto italiano. Dopo un'iniziale 
attività come scultore (ricordata dal Vasari), si al- 
lontanò dalla città natale soggiornando a Siena e a 
Venezia (dal 1427) e trasferendosi poi in Spagna 
(1433); ma è probabile che in seguito abbia fatto 
ritorno a Firenze dove si ritiene che abbia preso 
parte alla decorazione a fresco del chiostro verde 
di Santa Maria Novella. Le opere più note della 
sua attività in Spagna, dove è indicato nei docu- 
menti come Nicolas Florentin (l'appellativo si 
spiegherebbe forse con il patronimico) sono il 
grande retablo (53 tavole con Storie della Vergine 
e figure di Profeti) nell’abside e il Giudizio finale 
affrescato (1445) nel catino absidale della Catte- 
drale Vecchia di Salamanca, che manifestano la 
sua originale adesione alle eleganze della cultura 
tardogotica. Secondo le fonti, fu anche architetto 
e. nel 1469, fu chiamato a Valencia per lavorare 
alla volta del coro della Cattedrale, danneggiata 
da un incendio. 

Dell'Orto Uberto (Milano 1848-95) pittore italia- 
no. Dopo la laurea in ingegneria, divenne allievo 
del paesaggista G.B. Lelli e poi di E. Pagliano che 
lo avviò alla pittura en plein air e alla tecnica del- 
la macchia. Nel 1880 aprì un proprio atelier a Mi- 
lano. Appassionato del paesaggio di alta monta- 
gna, visse molti anni in Valtellina, a Gignese, gi- 
rovagando solitario per gli alpeggi. Abbandonò 
progressivamente l’immediatezza della pittura 
macchiaiola per dipinti di paesaggio di grande re- 
spiro e dì solido impianto compositivo, realizzati 
anche con l'ausilio della fotografia e di schizzi e 
bozzetti (Giogo di san Bernardino, 1884, Roma, 
Gall. Naz. d'Arte Mod.; Alti pascoli. Maloja, 1889, 
Milano, Brera). 

Del Maino Giovan Angelo (IMlilano?, 1475 ca - m. 
dopo il 1539) scultore italiano. Appartenente a 
una famiglia milanese di intagliatori e allievo del 
padre GIACOMO, che verso il 1489 si era trasferito a 
Pavia, risentì l'influenza degli scultori attivi al can- 
tiere della Certosa. Nella sua vasta produzione, 
recentemente ricomposta, sì nota il graduale pas- 
saggio da uno stile aspro e tagliente di matrice an- 
cora tardoquattrocentesca, in cui è prevalente 
l'impronta pavese (G.A. Amadeo, C. e A. Mante- 
gazza) non disgiunta però da inflessioni nordiche, 
a forme più morbide e distese, che risentono degli 
sviluppi del primo classicismo lombardo. La fase 
giovanile, che comprende il Presepe della colle- 
giata di San Martino a Treviglio e il Compianto su 
Cristo morto di Santa Marta a Bellano, fa capo al- 
la sforzosa Ancona di sant’ Abbondio nel Duomo 
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di Como (1514-15), caposaldo della scultura li- 
gnea lombarda che vi conferma la propensione 
per un esuberante decorativismo. Alla seconda 
fase, sempre caratterizzata da tratti intensamente 
espressivi, risalgono invece l’ancona della chiesa 
di Morbegno (1516-19), forse l’opera più rappre- 
sentativa e spettacolare dell’artista, il rilievo con 
lo Sposalizio della Vergine del Mus. Poldi Pezzoli 
di Milano e la Crocifissione ora al Victoria and 
Albert Mus. di Londra, opere in parte eseguite 
con la collaborazione del fratello TIBURZIO. 
Delorme Philibert -» Orme, Philibert de l”. 

Del Pacchia Gerolamo (Siena 1477 - dopo il 
1533) pittore italiano. Inizialmente influenzato 
dal Pinturicchio e da G. Pacchiarotti, si orientò 
presto verso la pittura più monumentale di An- 
drea del Sarto e di Fra’ Bartolomeo (Annuncia- 
zione e Visitazione, 1518, Siena, Pin. Naz. ). Nel 
periodo tardo, la sua vasta produzione di Madon- 
ne e Sacre Famiglie, soffuse di penombre e di 
morbide atmosfere, rivela l’influsso del Sodoma, 
del quale fu collaboratore negli affreschi di San 
Bernardino a Siena. 

Del Pace o Paci, Ranieri (Pisa 1681 - Firenze 
1738) pittore italiano. Allievo di P. Dandini e 
A.D. Gabbiani, ricevette da quest’ultimo una for- 
mazione improntata al classicismo, rispecchiata 
dalle prime opere (/mmacolata Concezione, Pisa, 
San Giuseppe). Entrato nella cerchia di G.C. Sa- 
grestani, divenne uno dei protagonisti della deco- 
razione a fresco di palazzi e chiese del primo Set- 
tecento fiorentino (afressti nelle sale delle Quat- 
tro Stagioni, delle Storie di Adone, dei Quattro 
Elementi in Palazzo Capponi, in Sant'Jacopo So- 
prarno e nei palazzi Gaddi e Bargagli Petrucci). 
Del Pezzo Lucio (Napoli 1933) pittore e scultore 
italiano. E stato tra i fondatori del Gruppo 58 a 
Napoli; dal 1960 ha operato tra Milano e Parigi. 
Dopo le prime esperienze informali e neodada, 
che assimilavano originalmente anche la cultura 
popolare partenopea, si è volto a una produzione 
di quadri-sculture-oggetti di carattere neometafi- 
sico, in cui la geometria razionale di forme essen- 
ziali è complicata da rimandi enigmatici, arcani, 
mitico-ritualì. 

Del Tasso Giambattista (Firenze 1500-55) archi- 
tetto e intagliatore italiano. Con DpomeEnICO (Fi- 
renze 1440-1508), finissimo intagliatore attivo a 
Perugia (Sala del Cambio, 1491-93) e a Firenze 
(soffitto del Salone dei Gigli a Palazzo Vecchio), è 
il rappresentante più famoso di una famiglia di arg 
tigiani del legno formatisi nell'ambiente dei J 
Maiano. Autentico «virtuoso» dell’intaglio, € 
guì, fra l’altro, l’esuberante soffitto della 
la di Palazzo Vecchio (1548) e quello 
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di Mercato Nuovo a Firenze (14 
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zioni; il termine derivs 
purificare). 

Delvaux Laurent (Gand?, ca - Nivelles 1778) 
scultore fiammingo. Dopo il periodo di formazio- 
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ne a Gand e a Bruxelles, nel 1717 eseguì a Londra, 
con P. Scheemackers, la statua del Tempo per il 
monumento al duca di Buckingham nell’abbazia 
di Westminster. Fu poi ad Anversa (1726) e a Ro- 
ma, dove eseguì opere di ispirazione antica. Tor- 
nato in patria, divenne scultore di corte di Maria 
Elisabetta d'Asburgo a Bruxelles (1732), ritiran- 
dosi poi definitivamente a Nivelles. Il suo fastoso 
classicismo include elementi derivati dal barocco 
rubensiano e dall’ambiente berniniano (Ercole, 
Bruxelles, Mus. Royaux des Beaux-Arts). 
Delvaux Paul (Antheit, Liegi, 1897 - Furnes 
1994) pittore belga. Compì studi di architettura e 
pittura a Bruxelles. Dopo il neonaturalismo pri- 
mitivista degli inizi (La coppia, 1929; Donne so- 
gnanti, 1931, entrambi a Bruxelles, Mus. Royaux 
desBeaux-Arts), la sua arte assunse una ben indi- 
viduata fisionomia nel 1935 quando, sotto l’im- 
pulso di E.-L.-T. Mesens e l’influsso di Magritte, 
aderì al surrealismo. Venne creando allora un 
mondo di dimensione onirica, in cui lo spazio me- 
tafisico di de Chirico si compone con 1 processi di 
straniamento ermetico di Magritte; la dominante 
immagine femminile si configura come quella di 
un essere arcano, talora coinvolto in metamorfosi 
e collocato in luoghi irraggiungibili o improbabili 
(Pigmalione, 1939, Bruxelles, Mus. Royaux des 
Beaux-Arts; La Venere addormentata, 1944, Lon- 
dra, Tate Gall.). 

Delvoye Wim + post human. 

De Marchis Alessio (Napoli 1684 - Perugia 1752) 
pittore italiano. Fino al 1720 fu attivo a Roma, 
dove sperimentò la pittura di paesaggi con incen- 
di dal naturale e disegni con vedute della campa- 
gna romana guardando a S. Rosa, F. Napoletano 
e alla tradizione del paesaggio classico. Trasferi- 
tosi a Urbino al servizio degli Albani, eseguì nel 
loro palazzo un ampio ciclo di affreschi di cui re- 
sta poco più della decorazione dei sottofinestra. 
Per il cardinale Annibale Albani dipinse con pae- 
saggi e riquadri a finto marmo gli sportelli del mo- 
bile di sagrestia dell'Oratorio di San Giuseppe a 
Urbino. Realizzò anche diversi paesaggi per pa- 
lazzi di nobili urbinati (Notturno con casolare in 
fiamme, Urbino, Gall. Naz. delle Marche). L’ulti- 
ma fase della sua attività si svolse a Perugia (otto 
tele nella chiesa di San Lorenzo). 

De Maria Mario + Marius Pictor. 

De Maria Nicola (Foglianise, Benevento, 1954) 
pittore italiano. Associato al gruppo della + 
Transavanguardia alla fine degli anni Settanta, ha 
poi sviluppato una ricerca individuale incentrata 
sul colore e sulle sue risonanze emotive sia a scala 
ambientale, affrescando direttamente le pareti 
degli spazi espositivi, sia in quadri in cui su fondi 
astratti, ppesso monocromi, emergono fragili e de- 
licati segni (fiori, stelle, alfabeti), elementi di un 
linguaggio personale di grande suggestione lirica. 
De Maria Walter (Albany, California, 1935) arti- 
sta statunitense. Dopo il minimalismo iniziale del- 
le sculture in metallo, spesso a struttura scatolare 
aperta (Balldrop, 1961; Sbarra ad alta energia n. 
75, 1966, entrambi a New York, Guggenheim 
Mus.), si è imposto dalla fine degli anni Sessanta 
come uno dei maggiori esponenti della + land art 


con interventi monumentali sul territorio: dalle 
rette parallele lunghe un miglio tracciate a calce 
nel Mojave Desert della California (1968) a The 
Lightning Field (1977), una earth sculpture che 
mette in relazione cielo e terra, formata da 400 
aste d’acciaio appuntite che si ergono dal suolo 
fungendo da parafulmine, con effetti spettacolari 
durante i temporali, al Chilometro di terra vertica- 
le, una barra di metallo conficcata nel suolo per 
un chilometro (Kassel, Documenta, 1977). 

De Matteis Paolo (Piano del Cilento 1662 - Na- 
poli 1728) pittore italiano. Formatosi presso L. 
Giordano, passò in seguito a Roma, orientandosi 
verso un classicismo marattesco. Tornato a Napo- 
li al seguito del marchese Del Carpio, dipinse 
opere di Impronta classicista ma già caratterizzate 
da una levità di materia che lo approssima al ro- 
cocò (Madonna col Bambino, Napoli, Donnaregi- 
na Nuova; tele per la farmacia della Certosa di 
San Martino). Le opere più tarde, eseguite dopo 
un viaggio a Parigi (1705) registrano un irrigidi- 
mento delle posizioni classiciste (Ercole al bivio, 
Monaco, Alte Pin., per Lord Shaftesbury). 

De Micheli Mario (Genova 1914) scrittore, stori- 
co e critico d’arte italiano. Figura di critico mili- 
tante, vicino a Corrente nonché al realismo (Rea- 
lismo e poesia, 1944) e ai suoi sviluppi neofigurati- 
vi nella seconda metà del Novecento, con il fortu- 
nato volume Le avanguardie artistiche del Nove- 
cento (1959) ha per primo in Italia proposto un 
quadro sistematico delle origini dell’arte del sec. 
xx. Tra i suoi studi si ricordano inoltre La scultura 
del Novecento (1981), Le circostanze dell'arte 
(1987), La scultura dell'Ottocento (1992), Carte 
d’artisti (1995). Ha insegnato sociologia della cul- 
tura al Politecnico di Milano. 

Demignot (sec. xvi) famiglia di arazzieri italiani. 
VITTORIO (m. 1743) si formò a Bruxelles, lavoran- 
do poi a Roma (dal 1714) e a Firenze (dal 1716) 
dove collaborò con Leonardo Bernini alla serie 
delle Quattro parti del mondo. Dal 1737 al 1743 
diresse la manifattura reale di Torino, dove intes- 
sé i cartoni del Beaumont. Alla sua morte gli suc- 
cedette nella carica il figlio FRancesco (m. 1785). 
Demio Giovanni (Schio, Vicenza, 1510/20 - 1570) 
pittore italiano. Al giovanile interesse per la cultu- 
ra bresciana (Romanino, Moretto e C. Piazza) se- 
guirono contatti con il manierismo dell’Italia cen- 
trale (J. del Conte, G. Vasari) e con l’espressioni- 
smo acceso dei romanisti nordici (J. Van Scorel). 
Uno dei migliori risultati della sua vibrante pittura 
sono la pala e gli affreschi della Cappella Sauli in 
Santa Maria delle Grazie a Milano (1541. -45). 

De Mottis Cristoforo (Milano, notizie 1460-86) 
pittore italiano. Proveniente da una famiglia mila- 
nese di pittori, alla quale appartenevano anche i 
figli sacoPino (Milano, notizie 1478-1505) e AGO- 
STINO, è noto soprattutto come pittore di vetrate. 
Lavorò per il Duomo di Milano (vetrata con Sto- 
rie di san Giovanni Evangelista, già iniziata nel 
1474) e la Certosa di Pavia dimostrando un pre- 
coce aggiornamento sulla cultura prospettica. Nel 
1468 affrescò una cappella nel Duomo di Genova. 
A Jacopino spettano soprattutto affreschi deco- 
rativi per varie cappelle della Certosa di Pavia. 


De Mura 


De Mura Francesco (Napoli 1696-1782) pittore 
italiano. Allievo del Solimena, nelle opere giova- 
nili e della prima maturità ne tradusse il linguaggio 
in modi più sciolti e fantasiosi e in un cromatismo 
schiarito consono al gusto rococò (Epifania, Na- 
poli, chiesa della Nunziatella). In seguito, dopo un 
fortunato soggiorno a Torino (Storie di Teseo, To- 
rino, Palazzo Reale, volta della camera prima de- 
gli archivi, 1741) che fruttò incarichi anche negli 
anni successivi (Allegoria della Carità, Chicago, 
Art Inst.), il suo stile si arricchì dell'apporto del ro- 
cocò europeo e della pittura schiarita e preziosa di 
C. Giaquinto oltre che di L. Giordano e P. De 
Matteis (Storie di san Benedetto, Napoli, chiesa dei 
Santi Severino e Sossio). Le opere posteriori al 
1760 mostrano un irrigidimento accademico, moti- 
vato dal desiderio di adeguarsi alle nuove istanze 
neoclassiche provenienti da Roma. 

Demus Otto (Sankt Polten 1902 - Vienna 1990) 
bizantinista e storico dell’arte austriaco. Allievo 
di J. Strzygowski, per opposizione al regime nazi- 
sta nel 1939 emigrò in Gran Bretagna e poi negli 
Stati Uniti, dove collaborò con la Dunbarton 
Oaks Foundation di Washington. Ritornato in 
Austria nel 1946, assunse l’incarico di docente di 
Storia dell’arte presso l’Università di Vienna. Nei 
suoi studi si è prevalentemente interessato di arte 
bizantina e medievale (La decorazione musiva bi- 
zantina, 1948: Pittura murale romanica, 1969; I 
mosaici di San Marco a Venezia, 1984). 

De Musi Agostino + Agostino Veneziano. 
Demuth Charles (Lancaster, Pennsylvania, 1883 - 
New York 1935) pittore statunitense. Fu a Parigi 
negli anni Dieci; tornato negli Stati Uniti, elaborò 
una pittura che, oltre alla sintassi cubista e allo 
spirito dada, tiene presente l’idea futurista delle li- 
nee di forza. Su tali basi fu, con Ch. Sheeler, rap- 
presentante di primo piano della corrente del rea- 
lismo americano nota come precisionismo o cu- 
bo-realismo. Rappresentò paesaggi urbani, mac- 
chine, monumenti industriali con estrema atten- 
zione alla purezza delle linee e ai valori di struttu- 
ra e secondo criteri di semplificazione formale che 
sarebbero piaciuti, negli anni Sessanta, alla cultu- 
ra pop (Machinario, 1920, New York, Metropoli- 
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«Lungo la Senna»: acquerello, 
cm 39x50. Milano, Galleria d’ Arte 
Moderna. 
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tan Mus.; // mio Egitto, 1927, New York, Whitney 
Mus. of American Art). 

Denis Maurice (Granville 1870 - Saint-Germain- 
en-Laye, Parigi, 1943) pittore francese. Studiò al- 
l'’Académie Julian, dove incontrò P. Ranson, P. 
Bonnard e P. Sérusier con i quali, nel 1888, fondò 
il gruppo dei nabis. Come i suoi compagni, si de- 
dicò anche alle arti applicate. Molto importante 
per la diffusione del programma artistico dei nabis 
fu il suo contributo teorico-critico: articoli (Defini- 
zione del neotradizionismo, 1890) e libri. Dal pun- 
tinismo la sua pittura muove verso la trasforma- 
zione del naturalismo neoimpressionista in un pu- 
ro decorativismo, caratterizzato da zone di colore 
piatto e contorni netti, secondo un gusto di sem- 
plicità figurativa che rimanda ai primitivi italiani 
(Beato Angelico e Piero della Francesca): la sua 
affermazione per la quale il dipinto è in primo luo- 
go una superficie piatta riempita di colori secondo 
un certo ordine lo ha fatto considerare un precur- 
sore dell’astrattismo. Legati alla cultura del sim- 
bolismo, i temi della sua pittura sono spesso di ca- 
rattere religioso: oppure, in generale, tendono alla 
trasposizione nell’ideale di personaggi, ambienti, 
situazioni della vita quotidiana (Processione sotto 
gli alberi, 1892, Coll. A.G. Altschul, Stati Uniti; Ri- 
tratto di Dom Verkade, 1906, Parigi, Mus. Nat. 
d’Art Mod.). Verso la fine degli anni Novanta si 
avverte nella sua pittura un processo di riavvicina- 
mento alla natura; il viaggio del 1898 a Roma, dove 
incontrò nuovamente A. Gide, determinò la sua 
totale adesione a un ideale classico, che si concre- 
tizzò in una pittura di impianto monumentale cui 
non era estranea, d'altra parte, la «scoperta» di Cé- 
zanne (Bagnanti, 1899, Parigi, Petit Palais). Ritor- 
nato alla tradizione della grande pittura murale, 
eseguì le decorazioni - improntate a un cattolicesi- 
mo assai letterario — del teatro degli Champs Ely- 
sées (1913) e del Petit Palais; nel 1919, con G. De- 
svallières, fu fondatore degli Ateliers d’Art Sacré. 
De Nittis Giuseppe (Barletta 1846 - Saint-Ger- 
main-en-Laye, Parigi, 1884) pittore italiano. A Fi- 
renze, nel 1867, entrò in contatto con i macchiaio- 
li ed eseguì alcuni luminosi paesaggi che gli pro- 
curarono i primi successi. Nello stesso anno andò 
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perla prima volta a Parigi, dove risiedette a lungo 
più volte acquistando grande notorietà con le sue 
vedute della città, ma anche con dipinti di costu- 
me sullo stile di M. Fortuny e J.-L.-E. Meissonier, 
eseguiti per il mercante Goupil. Dopo il successo 
della Strada da Brindisi a Barletta, esposta a Pari- 
gi nel 1873, partecipò ai vari salons, nonché alla 
prima mostra degli impressionisti presso Nadar, 
nel 1874. Accostatosi all’impressionismo, ne colse 
la ricerca atmosferica del pleinaire l’interesse per 
temi tratti dalla vita moderna, ma non rinunciò 
agli impasti di colore e al bitume della pittura d’a- 
telier ottocentesca, specie nella sua produzione di 
più facile successo, legata al realismo melodram- 
matico borghese. Gli aspetti più notevoli della sua 
opera restano i paesaggi e le vedute, che in alcuni 
inediti tagli indicano il suo interesse per l’arte 
giapponese, e sono improntati a un’intonazione 
cromatica delicata e avvolgente (Lungo la Senna, 
Milano, Gall. d'Arte Mod.; Bois de Boulogne, Na- 
poli, Mus. di Capodimonte). Interessanti e vivi gli 
studi di paese eseguiti durante i ritorni in Italia 
(Alle falde del Vesuvio, 1872 ca, Milano, Gall. 
d’Arte Mod.). 

Denner Balthasar (Amburgo 1685 - Rostock 
1749) pittore tedesco. Ebbe grande rinomanza tra 
i contemporanei per i suoi studi di teste, rifiniti 
con minuzioso naturalismo, e per i suoi ritratti di 
regnanti eseguiti presso varie corti europee. 

De Nomé Frangois Didier + Monsù Desiderio. 
D’Enrico Antonio + Tanzio da Varallo. 

Dente Marco (Ravenna 1493 ca - Roma 1527) in- 
cisore italiano. A Roma dal 1515 ca, fu nella bot- 
tega di M. Raimondi ed eseguì varie copie di sue 
opere (Giudizio di Paride; Strage degli innocenti). 
Dedicatosi alla riproduzione di opere antiche 
(Laocoonte) e moderne, lavorò su disegno dei 
maggiori artisti del tempo ( Ratto di Elena da Raf- 
faello; Allegoria della forza d'animo da Giulio 
Romano). 

dente di cane scalpello tozzo simile al + calca- 
gnuolo, ma con una tacca centrale, usato dagli 
scultori per lavorare a fondo la pietra. 

Dentone Gerolamo Curti detto il (Bologna 1575- 
1632) pittore italiano. Svolse un ruolo di rilievo nel- 
l'ambito dei quadraturisti emiliani, che sviluppava- 
no in senso illusionistico i temi decorativi e prospet- 
tici del tardo manierismo romano. Le sue quadra- 
ture ad affresco e a olio venivano solitamente com- 
pletate con figure eseguite da altri (Brizio, Massari 
ecc.). Tra ilavori più noti, la decorazione del secon- 
do chiostro del Convento dei Servi a Bologna e 
quella del salone di Palazzo Ludovisi-Odescalchi a 
Roma. Con l'aiuto dell'allievo A.M. Colonna de- 
corò la cappella del Palazzo Ducale di Sassuolo. 
De’ Pasti Matteo (Verona, ? - Rimini 1468) me- 
daglista e architetto italiano. E noto soprattutto 
per la sua attività di finissimo medaglista. ancora 
memore del Pisanello (medaglie per Sigismondo 
Pandolfo Malatesta, Isotta degli Atti, 1446, e 
Leon Battista Alberti) e per l'intervento nella co- 
struzione del Tempio Malatestiano di DI se 
gettato da L.B. Alberti: all'interno dell'edificio 
realizzò decorazioni che rispecchiano ia sua edu- 
cazione settentrionale. iardiogui 


Depero Fortunato (Fondo, Trento, 1892 - Rove- 
reto 1960) pittore italiano. Si dedicò giovanissimo 
al disegno e tra il 1907 e il 1913 realizzò opere vi- 
cine all’espressionismo (Grottesco, 1913, Rovere- 
to, Mus. Depero). Nel 1914 si recò a Roma, dove, 
l’anno successivo, firmò con G. Balla il Manifesto 
della ricostruzione futurista dell’universo e teo- 
rizzò i «complessi plastici motorumoristi». Negli 
anni del dopoguerra fu una figura chiave degli svi- 
luppi del futurismo, non soltanto nella pittura — 
caratterizzata da un geometrismo spigoloso e dal- 
la presenza di figure-automi in cui il manichino 
metafisico si coniugava alla macchina futurista — 
ma soprattutto nel campo delle arti applicate: do- 
po aver avviato, nel 1920 a Rovereto, una propria 
«Casa d’arte», laboratorio per la produzione di 
arazzi, mosaici e vetrate, giocattoli, soprammobili 
e mobili e per la progettazione di pubblicità, ar- 
chitettura d’intermni e moda, fu grafico pubblicita- 
rio e autore di costumi teatrali e di scenografie a 
New York (1928-30), dove eseguì anche impor- 
tanti disegni di tema urbano-industriale. Si oc- 
cupò di scrittura sperimentale, componendo poe- 
sie «astratte» e «rumoriste»; sottoscrisse il mani- 
festo L’aeropittura futurista (1929) e pubblicò il 
Manifesto dell’arte pubblicitaria futurista (1932). 
Nel 1933 fondò il mensile «Dinamo»; nel 1950 
lanciò il Manifesto della pittura plastica nucleare. Il 
più consistente gruppo di sue opere è conservato 
nel Mus. Depero di Rovereto. 

De Pisis Filippo, pseudonimo di F. Tibertelli 
(Ferrara 1896 - Milano 1956) pittore italiano. 
Esordì come poeta con il volume Canti della 
Croara (1916), in cui la malinconia crepuscolare si 
alternava alla ricerca di una dimensione cosmica. 
La medesima ambivalenza lo portava, nei suoi 
primi quadri di autodidatta (alcune nature morte 
del 1914: Le pere, Oggetti con i numeri), a connet- 
tere la spazialità metafisica delle superfici distese 
e ben calcolate con una pittura di tocco, di tipo li- 
rico e sensorio. La stagione metafisica di De P. si 
inaugurò compiutamente solo dopo l’incontro 
(nel 1916) con G. de Chirico, A. Savinio, C. 
Carrà, non senza un’aperta influenza di G. Mo- 
randi, e coprì sia gli ultimi anni trascorsi a Ferrara, 
sia quelli del soggiorno romano (1920-24): Poeta 
folle, Natura morta con guanto, L'ora fatale. L'ar- 
tista impiegò sovente il collage, secondo una tec- 
nica derivata dal dadaismo, ma con intenzioni e 
risultati lirici e non polemici. Al futurismo si acco- 
stò attraverso A. Soffici e C. Govoni. e ne colse 
soprattutto il valore ritmico. A Roma strinse ami- 
cizia con A. Spadini, collaborò alle riviste «La 
Ronda» e «Valori Plastici» e studiò nei musei le 
nature morte del Seicento napoletano (Recco. 
Ruoppolo) traendone suggerimenti coloristici. 
Nel 1923. insegnante di latino ad Assisi. ap- 
profondì, a confronto con l’opera giottesca. la sua 
ricerca di sintesi e di misura, nell'ambito del recu- 
pero della classicità allora intrapreso dalla pittura 
italiana (Case ad Assisi. Poggio Mirteto). Stabili- 
tosi a Parigi nel 1925. derivò dalla conoscenza di- 
retta dell’impressionismo e dei fauves un raffina- 
mento del timbro cromatico (già influenzato dal 
Settecento veneziano, soprattutto dal Guardi) e 
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un'accentuazione di immediatezza e di liquidità 
del tocco. Sottigliezze coloristiche di tipo nordico 
comparvero invece nei paesaggi londinesi del 
1935 e del 1938. Ritornato in Italia allo scoppio 
della guerra, lavorò ancora felicemente a Milano 
(1940-43) e a Venezia (1944-48), ma poi fu co- 
stretto da una malattia a ritirarsi in una casa di cu- 
ra. dove dipinse ancora saltuariamente. Le ultime 
opere, siglate V.F., sono caratterizzate da labili 
tratti di colore su una tela lasciata in gran parte 
scoperta. 

De Predis Cristoforo (m. 1486) miniatore mila- 
nese. Fratello di Giovanni Ambrogio, fu abile 
esecutore di motivi ornamentali tratti dalle coeve 
decorazioni architettoniche e di gustose figurine 
inserite in prospettive illusionistiche (Vite di san 
Gioachino e sant Anna, 1476, Torino, Biblioteca 
Reale: Messale, 1476, Varese, Madonna del Mon- 
tei Libro d'ore Borromeo, Milano, Biblioteca 
Ambrosiana). 

De Predis Giovanni Ambrogio (Milano 1455 ca - 
Milano?, dopo il 1508) pittore e miniatore italia- 
no. Dapprima aiuto del fratello Cristoforo (1472), 
fu in seguito (1482) pittore di corte degli Sforza, 
che ritrasse anche in miniature (Francesco Sforza, 
Bristol. Mus. and Art Gall.: Messimiliano Sforza, 
1494, Milano, Trivulziana). Si recò a Roma (1491) 
e a più riprese (1492-93. 1502, 1506) a Innsbruck 
presso l’imperatore Massimiliano, per il quale 
realizzò ritratti (Ritratto dell'imperatore, 1502, 
Vienna, Kunsthistorisches Mus., e Ritratto della 
moglie Bianca Maria Sforza. Parigi, Louvre), fi- 
gurazioni per medaglie, cartoni d'arazzi (1498), 
disegni di moda (1506). Esecutore diligente, assi- 
milò lo stile di Leonardo come si nota dal Ritratto 
Archinto (1494. Londra, Nat. Gall.). Molto incer- 
to è se abbia collaborato col maestro (1483) di- 
pingendo i pannelli laterali del polittico per la 
chiesa di San Francesco Grande a Milano, di cui 
faceva parte la Vergine delle rocce, e partecipando 
all'esecuzione della versione ora alla Nat. Gall. di 
Londra. 
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«Natura morta con gli occhi» (1924); 
olio su tela, cm 54X75. Milano, coll. 
priv. 


Derain André (Chatou, Yvelines, 1881) - Garches, 
Hautes-de-Seine, 1954) pittore francese. Nato in 
una famiglia borghese, studiò a Parigi, all’ Acadé- 
mie Carrière, dove incontrò H. Matisse e M. de 
Vlaminck. Con essi fu protagonista, tra 1905 e 
1906, del gruppo fauve, che si caratterizzava per la 
sommarietà della figurazione e la violenza antina- 
turalistica dei colori applicata a paesaggi e vedute 
urbane (// ponte di Charing Cross, 1906, Parigi, 
Mus. d’Orsay) e a figure (Donna in camicia, 1906, 
Copenaghen, Stat. Mus. for Kunst). Intorno al 
1907 avviò una semplificazione delle forme di de- 
rivazione cézanniana, ma anche influenzata dal- 
l'amicizia con Picasso e Braque (Bagnanti, 1907, 
New York, Mus. of Mod. Art), che via via andò 
contaminando con suggestioni dei primitivi fran- 
cesi e della scultura africana, indirizzandosi verso 
l’arcaismo asciutto e monumentale del periodo 
(1911-13) detto gotico o bizantino, nel quale rein- 
terpretò senza neotradizionalismi linguaggi preri- 
nascimentali, in consonanza con l’espressionismo 
tedesco (Sabato, 1913, Mosca, Mus. Puskin: L'of- 
ferta, 1913, Brema, Kunsthalle). Negli anni del do- 
poguerra, in polemica col proliferare di movimen- 
ti «antiartistici» come il dada e il surrealismo, con- 
tinuò in una linea di figurazione virandola in chia- 
ve «neoclassica» ( Arlecchino e Pierrot, 1924, Pari- 
gi, Mus. de l’Orangerie), in un certo senso in pa- 
rallelo con i maestri italiani del novecentismo. La 
vasta produzione della sua maturità è caratteriz- 
zata da un naturalismo che combina originalmen- 
te Caravaggio e Cézanne in interni con figure, nu- 
di, nature morte e scene mitologiche (// pirtore e la 
sua famiglia, 1939 ca, Londra, Tate Gall.). 

De Renzi Mario (Roma 1897-1967) architetto ita- 
liano. Dapprima legato a formule eclettiche, aderì 
più tardi alle tematiche razionaliste, anche a se- 
guito delle sue collaborazioni con P. Aschieri e A. 
Libera. Fra le sue opere, che offrono un contribu- 
to di rilievo all'evoluzione del gusto architettonico 
italiano nella prima metà del secolo, si ricordano a 
Roma il blocco edilizio di via xx1 Aprile (1930), 
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che si ricollega all’utopismo di Sant’Elia, Ja palaz- 
zina Furmanik sul Lungotevere Flaminio (1937- 
41), l'ufficio postale di via Marmorata (1933-34, in 
collaborazione con A. Libera). 

De Rocchi Francesco (Saronno, Varese, 1902 - 
Milano 1978) pittore italiano. Allievo di C. Tallo- 
ne e A.A. Alciati all’Accademia di Brera, stem- 
però gli iniziali modi novecentisti in una maniera 
chiara e dagli accenti neometafisici (soprattutto 
nel 1932-33), in sintonia con quel gusto candido e 
primitivista — nel suo caso derivato da una combi- 
nazione della pittura lombarda tardogotica e pro- 
torinascimentale con il modello di Carrà — diffuso 
tra i giovani artisti operanti allora a Milano (An- 
gelo musicante, 1933, Milano, Civ. Mus. d'Arte 
Cont.). Presente con regolarità dal 1928 al 1956 
alla Biennale di Venezia, dove ebbe una sala per- 
sonale nel 1934, insegnò a Brera anatomia artisti- 
ca (dal 1937) e figura disegnata (dal 1954). Pae- 
saggi, vedute urbane, nature morte, interni e figu- 
re sono i temi ricorrenti della sua pittura. 

De’ Rossi Francesco + Salviati, Francesco (Cec- 
chino). 

De Rossi Giovanni Antonio (Roma 1616-95) ar- 
chitetto italiano. Esponente del maturo barocco 
romano, progettò il vasto complesso di Palazzo 
Altieri (1650-76) e alcuni palazzetti di misurata 
eleganza, importanti per gli sviluppi dell’architet- 
tura civile del Settecento (Palazzo D'Aste-Bona- 
parte, 1658-65). Sfarzoso il gusto decorativo esibi- 
to in alcuni interni di chiesa (Cappella al Monte di 
Pietà, Maddalena ecc.). 

De Rossi Giovanni Battista (Roma 1822 - Castel 
Gandolfo 1894) archeologo ed epigrafista italia- 
no. Fondatore degli studi di archeologia cristiana, 
esplorò numerosissimi monumenti (alcuni già no- 
ti, ma non ancora indagati criticamente) impo- 
stando entro un ambito rigorosamente scientifico 
le ricerche sui sepolcri e le catacombe antichi (ca- 
tacombe di Callisto, di Domitilla o dei santi Ne- 
reo e Achilleo al cui interno si trova un affresco 
raffigurante santa Petronilla, di sant'Ippolito, Pri- 
scilla e altri ancora). Gli si deve la pubblicazione 
della gigantesca opera La Roma sotterranea cri- 
stiana, di cui curò i primi tre volumi (1864-77). 
Preparò inoltre due volumi delle /nscriptiones 
Christianae Urbis Romae (1861-88), collaborò al 
Corpus Inscriptionum Latinarum e fondò (1863) 
il Bullettino di Archeologia Cristiana che fu da lui 
diretto e interamente redatto sino al 1894. Curò 
infine la sistemazione del Mus. Cristiano Latera- 
nense, oggi Mus. Pio Cristiano. 

Deruet Claude (Nancy 1588-1660) pittore e inci- 
sore francese. Con J. Bellange e J. Callot operò 
nell’ambito del tardomanierismo lorenese, im- 
prontato a una vena bizzarra e fantastica. Pitto- 
re ufficiale del duca di Lorena, allestì apparati 
per le feste di corte e dipinse ritratti allegorici. C. 
Lorrain si valse del suo aiuto per decorare la vol- 
ta della chiesa dei Carmelitani a Nancy. 

Deruta centro di produzione ceramica attivo dalla 
fine del sec. xv. Notevoli i pezzi caratterizzati da 
un lustro metallico giallo analogo a quello della 
ceramica spagnola e soprattutto i grandi piatti «da 
pompa» con figure a mezzo busto, sacre e profa- 


ne, spesso accompagnate da iscrizioni. Tra | pitto- 
ri specializzati nel motivo decorativo detto «isto- 
riato» (scene bibliche, mitologiche o guerresche 
che occupavano tutto il campo) e spesso utilizzato 
nella manifattura di D., fu celebre Giacomo Man- 
cini, detto «il Frate», attivo tra il 1540 e il 1560. 
De Sacchis Giovanni Antonio + Pordenone. 
De Sanctis Francesco (Roma 1693-1740) archi- 
tetto italiano. In alternativa ai modi aulici di A. 
Galilei e F. Fuga, impiegati nelle grandi commis- 
sioni del papato, la linea di De S., con A. Specchi, 
G. Valvassori e F. Raguzzini, recupera lo spirito 
delle invenzioni capricciose del Borromini e in- 
terpreta e asseconda la natura e il sito. Ha legato 
il suo nome a interventi urbanistici, in particolare 
alla geniale struttura illusionistica della scalinata 
di Trinità dei Monti a Roma (1723-26). 
Deschampes Jean (attivo alla metà del sec. x11) 
architetto francese. Capostipite di una dinastia di 
architetti attiva per tre generazioni, è considera- 
to l'artefice del trasferimento nel sud della Fran- 
cia delle forme dell’architettura gotica radiante 
sviluppate nei cantieri della Francia settentriona- 
le. Gli si deve la costruzione del coro della catte- 
drale di Clermont-Ferrand, iniziata nel 1248 (e 
proseguita fino alla metà del Trecento dai suoi 
discendenti), il cui impianto risulta del tutto simi- 
le a quello delle cattedrali di Limoges, di Bor- 
deaux e soprattutto di Narbona, dove i docu- 
menti attestano nel 1 286 l’opera di un altro Jean 
Deschampes, con ogni probabilità suo figlio o 
suo nipote. 

Desiato Giuseppe (Napoli 1935) artista e film- 
maker italiano. Figura anticonvenzionale e pro- 
vocatoria, è stato tra gli animatori della scena ar- 
tistica partenopea fin dagli anni Cinquanta. Nei 
decenni successivi ha realizzato «monumenti effi- 
meri o inutili», film, interventi urbani, performan- 
ces nel segno della body art e «provocazioni reli- 
giose» ispirati alle tradizioni popolari e all’icono- 
grafia cattolica, polemicamente rivisitata (La 
Cappella Antisistina, 1974, Monaco di Baviera, 
con Hal Hansen). Negli anni Ottanta e Novanta 
ha proseguito la propria attività di performer con 
numerosi interventi sia in Italia sia all’estero, de- 
dicandosi inoltre alla fotografia e all’installazione. 
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Vaso a pigna con 
vernice a lustro 
(1510-20). 
Firenze, 
Bargello. 
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«Ritratto di Marietta Strozzi»: busto in marmo. Berlino, 
Staatliche Muscen. 


Desiderio da Settignano (Settignano, Firenze, 
1430) ca - Firenze 1464) scultore italiano. Iscritto 
dal 1453 all'arte dei maestri di pietra e legname, 
nel 1457 aveva bottega insieme al fratello Geri 
presso il ponte di Santa Trinita; si affermò subito, 
giovanissimo, e godette di gran fama già in vita. 
Opere come il Fregio di teste di putti all’esterno 
della Cappella Pazzi a Firenze, o il San Giovanni- 
no a bassorilievo del Bargello, o una graziosa Ma- 
donna nella Gall. Sabauda a Torino sono già em- 
blematiche del suo stile «di grazia grandissima e 
leggiadria» (Vasari). Poco dopo il 1453 iniziò il 
monumento Marsuppini in Santa Croce, che, ri- 
prendendo quello Bruni di B. Rossellino, sposta 
però l'accento dal monumentale umanistico alla 
squisitezza decorativa e al virtuosismo esecutivo. 
D. è artista sottilissimo nello «stiacciato» (esem- 
plare il prospettico Tabernacolo del Sacramento, 
1461, a San Lorenzo di Firenze), di raffinato e 
melodioso linearismo nei bassorilievi (Madonna 
Panctatichi al Bargello, opera tarda), e delicato ri- 
trattista di fanciulli e di donne (Busto di giovane e 
Busto di gentildonna al Bargello). Vasari ricorda 
un suo Ritratto di Marietta Strozzi, che si è tentato 
di identificare con il busto alla Pierpont Morgan 
Library di New York, proveniente da casa Stroz- 
zi, o con il busto del Mus. di Berlino. Il dinamismo 
lineare si accentua nell'opera più tarda, nei due 
Divini fanciulli del Louvre e nel patetico San Gi- 
rolamo penitente della Nat. Gall. di Washington. 
Madonne in rilievo eseguite da D., riprodotte a 
stucco e colorate da pittori come Neri di Bicci, fu- 
rono molto diffuse a Firenze. D. è uno dei princi- 
pali scultori fiorentini del rinascimento: sviluppò 
una originale ricerca di levità plastica, chiaroscu- 
rale e luministica, e di tenerezza psicologica, che si 
allontana dall’eroicità di Donatello. 

design + disegno industriale. 
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De Smet Gustave + Smet, Gustave de. 
Desnoyer Frangois (Montauban, Somme, 1894 - 
Perpignan 1972) pittore francese. Dapprima al- 
lievo di E.-A. Bourdelle, poi dell’Ecole des Arts 
Décoratifs di Parigi, fuse nella sua pittura ele- 
menti che derivano da Cézanne, dai fauves e dai 
ritmi serrati del cubismo. | suoi temi preferiti, nu- 
di, ritratti, paesaggi (// porto di Marsiglia, 1940, 
Parigi, Mus. d’Art Mod. de la Ville), trattati con 
brillante gusto del colore ma anche con linguag- 
gio plastico potente, lo collegano al movimento 
neorealista francese. 

Despiau Charles (Mont-de-Marsan 1874 - Parigi 
1946) scultore francese. Dopo aver frequentato 
l’Ecole des Arts Décoratifs e l'Accademia di Pari- 
gi, seppe elaborare un'originale sintesi tra la vi- 
brazione superficiale, la movimentazione patetica 
di A. Rodin e le esigenze di una plastica dai volu- 
mi pieni, contenuta ed equilibrata (Nudo di giovi- 
netta, 1925, Parigi, Mus. Nat. d’Art Mod.); si af- 
fermò soprattutto come ritrattista. 

Desportes Alexandre-Frangois (Champigneulles 
1661 - Parigi 1743) pittore francese. Allievo a Pari- 
gi del fiammingo N. Bernaerts, esordì come pittore 
di animali e di nature morte. Fu poi collaboratore 
di C. Audran e svolse attività di scenografo e deco- 
ratore; ma fu celebre soprattutto per le sue «com- 
posizioni di caccia» e come autore di cartoni per 
arazzi di ispirazione esotica (Nouvelles Irdes, 1737- 
41, Gobelins). Diverse centinaia di studi a olio su 
carta di D. sono conservati a Compiègne (Mus. 
Nat. du Chateau); tra questi, di grande interesse 
circa 170) vedute dell’Ile-de-France con inquadra- 
ture audaci ed estremamente semplici, caratteriz- 
zate da delicate sfumature di colore e di tono. 
Desprez Louis-Jean (Auxerre 1743 - Stoccolma 
1804) architetto e pittore francese. A Roma dal 
1776, fu attivo soprattutto come scenografo; fornì 
inoltre disegni per le illustrazioni del Viaggio pit- 
toresco a Napoli e in Sicilia dell'abate di Saint- 
Non. Dal 1784, entrato al servizio di Gustavo Il di 
Svezia, lavorò a Stoccolma come pittore, architet- 
to di corte e scenografo (scene del teatro del Ca- 
stello di Drottningholm). Particolarmente signifi- 
cativo del suo gusto, incline a effetti drammatici e 
pittoreschi, è il grandioso progetto (non realizza- 
to) del castello e del parco di Haga (1791). 
Dessameno o Dexameno (Chio, sec. v a.C.) inci- 
sore di gemme greco. La sua attività, di altissima 
qualità artistica, è documentata con certezza da 
quattro sole gemme: un calcedonio con figurazio- 
ne di donna alla toeletta (Cambridge, Fitzwilliam 
Mus.): un diaspro con airone stante e cavalletta e 
un calcedonio con airone volante (San Pietrobur- 
go, Ermitage); un diaspro con ritratto di uomo 
barbuto (Boston, Mus. of Fine Arts), uno dei più 
antichi esempi di ritratto nell'arte greca. 

De Staél Nicolas (San Pietroburgo 1914 - Antibes 
1955) pittore francese di origine russa. Studiò dal 
1932 all'Accademia di Bruxelles: negli anni della 
formazione fu influenzato dagli espressionisti bel- 
gi e guardò alla pittura di paesaggio, dagli olande- 
si del Seicento alla grande tradizione francese ot- 
tocentesca, tra Corot, Courbet e Cézanne. Stabili- 
tosi in Francia nel 1938, conobbe A. Magnelli, R. 
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Delaunay, H. Arp e Le Corbusier e nel 1943-44 
eseguì le prime composizioni astratte. Influenzato 
soprattutto da G. Braque, sviluppò una pittura li- 
rica, dalle strutture semplificate e geometrizzate, 
che nel dopoguerra riscosse grande successo: na- 
ture morte, ritratti e soprattutto paesaggi costrui- 
ti per mezzo di densi tasselli e masse di colore po- 
sti in relazione reciproca da calibrate variazioni e 
discordanze tonali (Rue Gauguet, 1949, Boston, 
Mus. of Fine Arts; Composizione, 1951, Zurigo, 
Kunsthaus). 

De Stijl rivista fondata nel 1917 a Leida (Olanda) 
da Th. Van Doesburg; per estensione, indica il 
gruppo di artisti e architetti che, raccolto intorno 
a essa, diede vita al movimento del + neoplastici- 
smo. Ne fecero parte gli architetti J.J. Oud, G.Th. 
Rietveld, C. Van Eesteren, i pittori P. Mondrian, 
Th. Van Doesburg e B. Van der Leck e lo sculto- 
re G. Vantongerloo. Le ricerche di questi artisti si 
applicarono alla definizione di un linguaggio che, 
libero da ogni vincolo contenutistico e comune a 
tutte le arti, si risolvesse in un equilibrio pura- 
mente visivo, capace di esercitare un’influenza 
positiva sulla vita sociale; le loro esperienze eser- 
citarono un grandissimo influsso sugli altri movi- 
menti d’avanguardia europei, in particolare sulle 
ricerche astratte e sulle sperimentazioni del 
Bauhaus. Nel 1921 J.J. Oud, in contrasto con Van 
Doesburg, lasciò il gruppo, al quale, negli anni 
SUCCESSIVI, si accostarono artisti e scrittori europei 
come H. Arp, C. Brancusi, El Lissitskij. Nel 1925 
anche Mondrian, per dissensi con Van Doesburg, 
si allontanò dal gruppo. La rivista cessò le pubbli- 
cazioni nel 1932, l’anno dopo la morte di Van 
Doesburg. 

De Tivoli Serafino (Livorno 1826 - Firenze 1892) 
pittore italiano. Dopo gli studi a Firenze, militò 
nelle file dei garibaldini (1848-49); fece poi viaggi 
di studio all’estero, soprattutto a Parigi (1855), 
dove conobbe G. Courbet e E. Manet e assimilò 
la lezione del naturalismo romantico di Th. Rous- 
seau, di C. Corot e, in generale, della Scuola di + 
Barbizon. Di ritorno a Firenze, prese parte attiva 
alle riunioni del Caffè Michelangelo e fondò la 
Scuola di Staggia, portandovi le sue idee innova- 
trici sul «tono» e sugli «accordi» che tanto influi- 
rono sui macchiaioli (L'antica pescaia a Bougival, 
1864, Milano, Gall. d'Arte Mod.). La sua attività 


De Stijl 

Studio di colore 
per un'aula 
dell'Università di 
Amsterdam 
(1921-23) di C. 
Van Eesteren e 
Th. Van 
Doesburg. 


di teorico del gruppo si interruppe quando si tra- 
sferì all’estero: a Londra (1864-73) e poi, fino al 
1890, a Parigi. 

Deutsch Nikolaus, detto anche N. Manuel- 
Deutsch (Berna 1484 ca - 1530) pittore, incisore e 
disegnatore svizzero. Fu soldato di ventura in Italia 
(1516) e partecipò alla vita pubblica propugnando 
l'introduzione della Riforma. Alla pittura s1 dedicò 
relativamente tardi (dopo il 1514) con opere che si 
collegano alla tradizione tedesca, da H. Fries e U. 
Graf a Baldung Grien, interpretandola in toni fan- 
tastici e visionari non privi di spunti macabri e ac- 
centi beffardi (Conversione di Saulo e Pala di 
sant'Antonio, 1520, Berna, K unstmus.; Decollazio- 
ne del Battista e La Morte e la ragazza, Basilea, 
Kunstmus.). Fautore dell’iconoclastia protestante, 
dal 1520 abbandonò i temi sacri per quelli mitolo- 
gici (Piramo e Tisbe, 1529, Basilea, Kunstmus.). 
Deutscher Werkbund associazione sorta in al- 
cuni paesi europei tra il 1907 e il 1917 per iniziati- 
va di intellettuali e imprenditori ugualmente inte- 
ressati a salvaguardare la qualità della produzione 
industriale. A] D.W., fondato nel 19()7 a Monaco 
da H. Muthesius, aderirono i più noti architetti 
moderni; nel 1910 fu costituito il W. austriaco, nel 
"13 quello svizzero, nel ’17 quello svedese. Sul suo 
modello sorse in Inghilterra il Design and Indu- 
stries Association (1915), e in Francia il Comité 
Central des Arts Appliqués (1916). Le tesi del W., 
sorta di sviluppo in senso modernista delle Arts 
and Crafts, ne rifiutavano l’ostilità per la macchi- 
na, auspicando un nuovo Maschinenstil. Nel 1914 
il W. organizzò a Colonia un'esposizione di arte 
industriale cui parteciparono con costruzioni pio- 
nieristiche W. Gropius, H. Van de Velde, P. 
Behrens, J. Hoffmann; nel 1917, un’altra esposi- 
zione del W., quella del Weissenhof di Stoccarda 
dedicata all’abitazione (vi parteciparono fra gli al- 
tri L. Mies van der Rohe, Behrens, Gropius, B. e 
M. Taut, Le Corbusier), fornì un quadro aggior- 
natissimo delle più recenti possibilità tecnologi- 
che e delle loro applicazioni alla standardizzazio- 
ne edilizia. Il D.W., sciolto nel 1934 dai nazisti, 
venne ricostituito nel dopoguerra prima nella Re- 
pubblica Democratica Tedesca, poi nella Repub- 
blica Federale Tedesca. 

Devalle Beppe (Torino 1940) artista italiano. L’e- 
sperienza pop e l’amicizia con M. Pistoletto sono 


De Vecchi 


330) 


state decisive per il passaggio dalle sperimenta- 
zioni d'esordio a cera e pastello ai grandi formati 
ad acrilico e ai fotocollages degli anni Settanta 
(Demidress, 1974, Cagliari, Gall. Comunale d'Ar- 
te) che rappresentano la sua cifra caratteristica. 
Ottenuti dal montaggio di fotocopie e fotostampe 
tratte da rotocalchi di moda, hanno inaugurato 
una nuova figurazione, originale contaminazione 
di eterogenei frammenti visivi della modernità 
(Palestra, 1991) in bestiari ibridi e tipologie com- 
positive (polittici) che alludono con sarcasmo alla 
sacralità dell’iconogratia medievale ma anche alla 
odierna pervasiva presenza delle immagini. 
De Vecchi Gabriele + cinetica, arte. 
De Vecchi Giovanni (Borgo San Sepolcro, Arez- 
zo, 1537-1615) pittore italiano. Allievo di Raffael- 
lino del Colle, collaborò all'esecuzione degli af- 
freschi di Villa Farnese a Caprarola e svolse in- 
tensa attività per chiese e palazzi romani. Gran 
parte delle sue opere sono perdute, ma i dipinti 
superstiti (fra cui le Storie della Vera Croce, 1578- 
82, Roma, Oratorio del Crocefisso; e Miracolo di 
san Diego, Roma, Santa Maria in Aracoeli) rive- 
lano una delle più notevoli personalità del tardo 
manierismo romano. Sensibilissimo alla temperie 
religiosa postridentina, la interpretò in immagini 
di inquieta sottigliezza formale, toccate da un vi- 
brante chiaroscuro lirico, non senza rapporto con 
quelle dipinte negli stessi anni da El Greco. 
Déveria Jacques-Jean-Marie- Achille (Parigi 1800- 
57) pittore, disegnatore e litografo francese. A u- 
tore di dipinti di soggetto storico e religioso, ri- 
trattista (De Vigny, 1829 e Dumas, 1831, Parigi, 
Louvre) e illustratore di libri (La Fontaine, Mo- 
lière, Rabelais), tenne con il fratello EUGÈNE (Pa- 
rigi 1805 - Pau 1865) un celebre atelier parigino 
che fu centro di ritrovo di letterati e artisti roman- 
tici. Le sue numerosissime litografie costituiscono 
un interessante e piacevole documento del costu- 
me e della moda del tempo. 
De Veris Franco e Filippolo (attivi in Lombardia 
tra la fine del sec. xiv e l’inizio del xv) pittori ita- 
liani. Padre e figlio, milanesi, affrescarono insie- 
me, nel 1400. una parete esterna di Santa Maria 
dei Ghirli a Campione con un Giudizio universale 
condotto secondo i modi del gotico internazionale 
e caratterizzato da tratti di singolare concitazione 
espressiva e di irrealismo visionario, e in stretto 
rapporto con la coeva produzione miniatoria. 
Devis Arthur (Preston 1711 - Londra 1787) pitto- 
re inglese. Si stabili a Londra nel 1742, afferman- 
dosi come pittore di piccoli ritratti e di «scene di 
conversazione» presso una cerchia di committenti 
medio borghesi e di gentiluomini di campagna. 
Dopo il 1740), quando la sua fama, in rapporto al 
crescere della fortuna di J. Zoffany, incominciò a 
declinare, si dedicò prevalentemente all'attività di 
restauratore e alla pittura su vetro. Suo figlio 
ARTHUR WILLIAM (Londra 1762-1822) fu pure pitto- 
re. Nel 1782 si imbarcò come pittore ufficiale in 
una crociera della East India Company. Salvatosi 
da un naufragio, esercitò con successo l’attività di 
ritrattista a Macao, a Canton e a Calcutta. Nel 1795 
nentrò in Inghilterra tentando, senza molta fortu- 
na, di affermarsi come pittore di scene storiche. 


De Vita Luciano (Ancona 1925) incisore e pittore 
italiano. Formatosi a Bologna con G. Morandi e 
attivo soprattutto come incisore, ha dato un con- 
tributo originale alla «nuova figurazione» italiana 
con immagini di visionaria inquietudine, fatte 
emergere da ambigue e allusive oscurità parallele 
alle apparenze del reale. 

De Vos Marten + Vos, Marten de. 

De Wael Cornelis (Anversa 1592 - Roma 1667) 
pittore e incisore fiammingo. Nato in una fami- 
glia che annoverava pittori e incisori da più gene- 
razioni, raggiunse la maturità professionale ad 
Anversa, probabilmente presso J. de Momper. 
Documentato a Venezia intorno al 1621-22 e a 
Genova nel 1621 col fratello Lucas, trascorse nel 
capoluogo ligure circa vent'anni, durante i quali 
mantenne contatti con A. Van Dyck, P.P. Rubens 
e J. Rost, attestati soprattutto dalle sue incisioni. 
AI periodo genovese appartengono gli affreschi 
con battaglie navali di Palazzo Ayrolo Negrone 
(ne resta uno solo) e le tele della serie delle Serre 
opere cli misericordia (Genova, Banco di Chiavari 
e Riviera Ligure). Utilizzò le incisioni per divul- 
gare le sue invenzioni, dedicate per lo più a sog- 
getti di genere (Sventure dei ciechi, 1629) che of- 
frirono importanti spunti ad A. Magnasco. 
Dewasne Jean (Hellemmes-Lille 1921 - Parigi 
1999) pittore e scultore francese. Fondatore di un 
Atelier d’Art Abstrait (1950-53), si è interessato 
alla fisica e alla chimica dei colori, indirizzandosi 
verso una pittura di astrazione geometrica; dopo 
il 1960, l'interesse per i prodotti della civiltà tec- 
nologica lo ha condotto alle antisculture, realizza- 
te con pezzi di uso industriale. 

diaconico nelle prime chiese cristiane, soprattut- 
to di rito ortodosso, piccolo edificio accanto all'+ 
abside, destinato alla vestizione dei diaconi offi- 
cianti. 

Diana Benedetto Rusconi detto il (Venezia 1460) 
ca - 1525) pittore italiano. Allievo di L. Bastiani 
(Madonna in trono e due magistrati, 1486, Vene- 
zia, Ca’ d'Oro), si accostò poi ad Antonello da 
Messina e a Giovanni Bellini. Le opere mature ri- 
velano una singolare capacità di aggiornamento, 
sulle orme del Lotto (Madonna e i santi Francesco 
e Gerolamo e Madonna in trono e quattro santi, 
Venezia, Gall. dell’Acc.) e anche dei più recenti 
giorgioneschi, come il Cariani (Sacra Conversa- 
zione, Venezia, Gall. dell’ Acc.). Elementi nordici, 
diireriani, si colgono nell’Assunzione per Santa 
Maria della Croce a Crema (1499-1501) Colorista 
estroso, predilesse una gamma cromatica accesa e 
talora cangiante, che conferisce originalità ai con- 
sueti schemi veneziani. 

Diana Pietro (Milano 1931) incisore italiano. Spe- 
cialista dell’acquaforte (serie dei Castelli, 1965 e 
1974; degli Animali e dei Mostri, 1966; dell’Apo- 
calisse, 1969), ma esperto anche nelle altre tecni- 
che incisorie, è passato da una fase naturalistica e 
neoromantica all'invenzione di scene con figure 
di matrice simbolista e surrealista dai risvolti in- 
quietanti, sostenuti da effetti di raffinata rarefa- 
zione dell'immagine. Ha anche realizzato sculture 
in forma di automi meccanici e ironiche «macchi- 
ne erotiche» in metallo e legno (Toremeromenos, 
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1990, Milano, coll. priv.). Dal 1976 ha insegnato 
tecniche dell'incisione all'Accademia di Brera. 
diatreti, vasi vasi in vetro (generalmente coppe e 
bicchieri) la cui superficie esterna, lavorata con 
una tecnica a intaglio, presenta un reticolo con 
traforo a giorno. Notevoli gli esemplari con deco- 
razione figurata, come la Coppa di Licurgo (Lon- 
dra, British Mus.) di provenienza sconosciuta; più 
diffusi invece i d. a semplice gabbia, la cui produ- 
zione si concentra tra la metà del sec. ii e il Iv d.C. 
in Renania e nel territorio di Colonia. 

Diaz de la Pena Virgile Narcisse (Bordeaux 1807 
- Mentone 1876) pittore francese. Dopo una bre- 
ve esperienza come decoratore di porcellane e le 
prime prove pittoriche di gusto romantico, entrò a 
far parte (1837) del gruppo dei pittori di Barbi- 
zon. A efficaci paesaggi realistici (La foresta di 
Fontainebleau, 1858, Toledo, Ohio, Mus. of Art) 
affiancò, lungo tutta la sua carriera, più conven- 
zionali soggetti mitologici e nudi femminili (Ninfe 
e amorini, 1857, Parigi, Mus. d'Orsay). 

Dibbets Jan (Weert 1941) artista olandese. Prota- 
gonista dell’arte concettuale europea, ha esordito 
con tele monocrome, sulla scorta dell’astrazione 
ritmica di P. Mondrian. Tra il 1967 e il °69 ha rea- 
lizzato la nota serie delle Correzioni di prospettiva, 
fondate sullo scarto tra fruizione visiva dello spa- 
zio e «correzione» percettiva attraverso il mezzo 
fotografico. La riduzione a icone geometriche di 
finestre e paesaggi, in virtù dell'intervento ana- 
morfico della macchina, dà origine a singolari va- 
rianti pittoriche: dalla contaminazione di supporto 
dipinto e «fotografia corretta» (// mio studio 11,1 
Quadrato su pavimento, 1969, Amsterdam, Stede- 
lijk Mus.) al montaggio circolare di sequenze foto- 
grafiche a differente angolo focale (Pavimento di 
Spoleto, 1981, Rivoli, Mus. di Arte Cont.). La ri- 
cerca di D. sullo spazio come dato fenomenico 
non univoco è debitrice da un lato della tradizione 
figurativa olandese (dal rigore ottico di J. Vermeer 
all’ipertrofia prospettica di P. Saenredam) e dal- 
l’altra dell'amicizia con il land artist R. Long. 

Di Bosso Renato, pseudonimo di R. Righetti (Ve- 
rona 1905 - Arbizzano di Valpolicella, Verona, 
1982) scultore, pittore, incisore italiano. A F.T. Ma- 
rinettideve il proprio soprannome, che lo identifica 
con uno dei materiali da lui più spesso usati. Di- 
scendente da una famiglia tradizionalmente legata 
alla scultura e formatosi all'Accademia Cignaroli 
di Verona, esordì negli anni Venti con opere in- 
fluenzate da A. Wildt. Con l'avvicinamento al futu- 
rismo (nel 1931 fu tra i fondatori del gruppo futuri- 
sta veronese) acquisì una posizione autonoma d’in- 
terprete sia dei principi dinamico-plastici boccio- 
niani sia dell'aeropittura (Spiralando sull' Arena di 
Verona, 1935, Trento, Mus. d'Arte Mod. e Cont.). 
Dopo una lunga interruzione dell'attività artistica, 
riprese a dipingere nei secondi anni Sessanta. 

Di Cocco Francesco (Roma 1900-89) pittore ita- 
liano. Dopo prime esperienze futuriste, negli anni 
Venti fece proprie le istanze del «ritorno all’ordi- 
ne» e di Novecento (Le balie, 1924, Roma, Gall. 
Naz. d'Arte Mod.), sviluppando poi un tonalismo 
affine ai modi della Scuola romana (Composizio- 
ne e Bagnante, 1930, entrambi Roma, Gall. Naz. 


d’Arte Mod.). Attivo anche come sceneggiatore 
cinematografico nei primi anni Trenta, nel 1936-37 
lavorò a Parigi ai murali dell'Esposizione interna- 
zionale e nel 1938 si trasferì, per un trentennio, ne- 
gli Stati Uniti dove praticò sia la pittura decorativa 
e murale per piroscafi ed edifici, sia la pittura da 
cavalletto, passando da una figurazione di matrice 
surrealista a una maniera segnico-informale. Negli 
anni Sessanta si dedicò alla scultura, rielaborando 
i modi minimalisti delle «strutture primarie». 
Diderot Denis (Langres 1713 - Parigi 1784) lette- 
rato e filosofo francese. Condirettore con D'A- 
lembert dell’Enciclopedia (1751-72), esercitò un 
notevole influsso anche in campo artistico. Nelle 
voci redatte per l’Enciclopedia, attuò un ribalta- 
mento della tradizionale gerarchia delle arti, riva- 
lutando gli aspetti «manuali» dell'artigianato e 
dell'industria artistica, e sottolineò il valore socia- 
le dell’arte. Fu inoltre il primo critico «militante» 
in senso moderno: nei suoi acuti e vivaci resocon- 
ti dei Salons parigini (1759-81) condannò le frivo- 
lezze del rococò a favore di un'arte moralmente e 
civilmente impegnata (esemplata da un pittore 
come Chardin). Importante è il suo Saggio sulla 
pittura, pubblicato in appendice al Salon del 1765 
e incentrato sui concetti, che avranno poi ampio 
sviluppo, della libertà di espressione dell'artista, 
del valore primario dei sentimenti e delle passioni 
umane rispetto alle regole e alle convenzioni. 
Diebenkorn Richard (Portland, Oregon, 1922 - 
Berkeley, California, 1993) pittore statunitense. 
Passato dall’espressionismo astratto a uno stile fi- 
gurativo nel solco di Cézanne e Matisse e di nuo- 
vo a ricerche nel campo dell’astrazione, ha espres- 
so la sua raffinata cifra stilistica soprattutto nella 
serie di Ocean Park, sintesi di astrattismo geome- 
trico e lirismo coloristico. 

Dientzenhofer famiglia di architetti tedeschi atti- 
vi in Baviera (nella zona di Bamberga) e in Boe- 
mia tra la fine del sec. xvil e il sec. XVIII. GEORG 
(Aibling 1643 - Waldsassen 1689) realizzò su 
pianta trilobata la Cappella della Trinità presso 
Waldsassen e progetto nelle forme possenti del 
barocco gesuitico la chiesa della Compagnia di 
Gesù a Bamberga (1684-89). cHRISTOPH (Sankt 
Margarethen 1655 - Praga 1722), fratello di 
Georg, introdusse in Boemia le tecniche ideate 
dal Guanni per le strutture a cupola, realizzando 
edifici di grande originalità: chiese del Convento 
di Oborisîe (1702-12), delle Clarisse a Cheb 
(1707-11), di Santa Margherita a Brevnov (1709- 
15). JoHANN (Sankt Margarethen 1663 - Bamber- 
ga 1726), fratello di Georg e di Christoph. dopo 
un probabile viaggio in Italia, fu architetto a Ful- 
da, dove diresse la ricostruzione del Duomo ispi- 
randosi al barocco romano (1704-12): costruì la 
chiesa conventuale di Banz (1710-18) e. in colla- 
borazione con J.L. Hildebrandt, il castello di 
Pommersfelden (1711-18). uno dei primi esempi 
di architettura civile tardobarocca in Germania. 
KILIAN IGNAZ (Praga 1689-1751). figlio di Chri- 
stoph, fu allievo del padre e poi di J.L. Hilde- 
brandt ed è considerato il maggior esponente del 
tardobarocco in Boemia. La lunga serie di edifici 
religiosi da lui realizzati (chiese di San Tommaso, 
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1723, San Giovanni sulla Roccia, 1729-39, San NIi- 
cola, 1732, a Praga; chiesa del monastero di Wahl- 
statt in Slesia, 1723-31, e di Santa Maria Maddale- 
na a Karlovy Vary, 1733-36) testimonia una esu- 
berante fantasia creativa espressa nel violento di- 
namismo dei volumi, nella straordinaria varietà di 
piante e strutture e nella fastosa decorazione. 
Dieste Eladio (Artigas 1917) ingegnere e archi- 
tetto uruguaiano. Propugnatore del lavoro di 
équipe multidisciplinare, ha saputo coniugare 
espedienti prettamente ingegneristici con le po- 
tenzialità espressive dei materiali tradizionali 
(elementi caratteristici della sua opera sono le 
volte in ceramica armata e in mattoni armati). Tra 
le sue realizzazioni, che spaziano dall’architettura 
religiosa a quella industriale, la chiesa parrocchia- 
le di Atlintida (1958-59) e l’edificio centrale del 
mercato di Porto Alegre (Brasile, 1970). 
Dietterlin o Dietterlein, Wendel (Pfullendorf 
1550 ca - Strasburgo 1599) architetto, pittore e in- 
cisore austriaco. La sua opera principale è un trat- 
tato di architettura (Architectura, ed. francese 
1593. latina 1594, definitiva 1598) con 209 tavole 
ad acquaforte, che ebbe grande diffusione e po- 
polarità nel corso del Seicento; in esso D. fornì 
un'interpretazione originale e fantastica di ele- 
menti decorativi propri dei Paesi Bassi, applicati a 
edifici civili di gusto tipicamente nordico. 

Dine Jim (Cincinnati, Ohio, 1935) pittore statuni- 
tense. A New York dal 1958, ha sviluppato la sua 
produzione artistica nel clima degli environments e 
degli happenings (Car Crash, 1960, New York, 
Reuben Gall.). seguendo da un lato la tradizione 
dell'espressionismo astratto (in particolare R. 
Motherwell), dall'altro la linea neodadaista di ri- 
scoperta dell'oggetto. Per l’utilizzazione nei suoi 
lavori di oggetti reali di uso comune, è solitamente 
indicato come un protagonista della pop art (Cin- 
que piedi di attrezzi colorati, 1962, New York, Mus. 
of Mod. Art). In realtà, più che riprendere una cul- 
tura visiva «popolare», la ricerca di D. si configura 
come riflessione — attraverso immagini e oggetti — 
su problemi legati al suo universo personale (lo 
studio, l’esperienza di artista, la pittura), in termini 
che già preludono al concettualismo. 

Dinkeloo John + Roche, Kevin. 

Dinocrate architetto greco originario di Rodi 
(forse contemporaneo di Alessandro Magno). Gli 
autori antichi gli attribuiscono, con molte confu- 
sioni, opere e progetti insoliti, anche come sculto- 
re: l’idea di trasformare il monte Athos in una sta- 
tua di Alessandro Magno; la tomba (grandiosa e 
decorata di ori e marmi) di Efestione in Babilonia 
e la ricostruzione del tempio di Artemide a Efeso. 
E indicato come sicuro autore del grandioso pro- 
getto di sistemazione dell'impianto urbanistico di 
Alessandria. 

Dionisio Fiammingo + Calvaert, Denijs. 
Dioscuride (secc.1a.C.-1 d.C.) intagliatore di pie- 
tre dell’età augustea, probabilmente originario di 
Ege in Cilicia. Esponente dell'indirizzo aulico del 
neoatticismo augusteo, secondo le testimonianze 
antiche avrebbe inciso il sigillo con l'effigie di Au- 
gusto che fu usato dall'imperatore e dai suoi suc- 
cessori. Sono riconosciute opera di D. non più di 


sette o otto gemme; molto dubbia appare la pro- 
posta di attribuzione della cosiddetta Gemma Au- 
gustea (Vienna, Kunsthistorisches Mus.). 
Dioskourides di Samo (fine sec. rv o fine sec. ti 
a.C.) pittore greco. Il nome è noto dalla firma che 
compare presso il bordo di due famosi mosaici di 
Pompei (cosiddetta Villa di Cicerone) raffiguranti 
scene della Commedia Nuova: musicisti ambulanti 
e consultazione di una fattucchiera (Napoli, Mus. 
Archeologico Naz.). Finissimi come tecnica, con 
tessere molto minute e sfumature di colore che as- 
sumono importanza preponderante rispetto al dise- 
gno, essi furono sicuramente lavorati a parte prima 
di essere inseriti come emblemata nella decorazione 
della villa. Eseguiti forse attorno al 100 a.C., sì rife- 
riscono a un perduto modello pittorico precedente, 
forse risalente al sec. n a.C. Rimane aperto il pro- 
blema se D. sia autore del modello o del mosaico. 
Diotisalvi (Pisa, attivo nella seconda metà del sec. 
xI1) architetto italiano. Secondo la tradizione, edi- 
ficò l'ordine inferiore del Battistero di Pisa (1152), 
a pianta rotonda, strutturato all’esterno sul mo- 
dello del Duomo (con loggiato aggiunto da Nico- 
la Pisano) e all’interno come un vano centrale cir- 
condato da ambulacro. Sempre a Pisa, gli è attri- 
buita anche la chiesa del Santo Sepolcro, che de- 
nota la diretta conoscenza dei monumenti della 
Terra Santa. 

Diotti Giuseppe (Casalmaggiore, Cremona, 1779 
- Bergamo 1846) pittore italiano. Avviato alla pit- 
tura presso la bottega di P. Araldi a Casalmaggio- 
re, poi all’Accademia di Parma, quindi a Roma, 
sviluppò modi rigorosamente neoclassici ispirati 
alla severità formale ed etica di J.-L. David e di V. 
Camuccini, solo nella maturità temperati da re- 
miniscenze del Cinquecento emiliano. Dal 1811 
al 1840 fu direttore e professore di figura presso 
l'Accademia Carrara di Bergamo. Attivo tra Ber- 
gamo e Cremona, dipinse numerose pale d’altare 
(Madonna con Bambino, santo Stefano e san Gio- 
vanni Battista, 1814-15, Casalmaggiore, parroc- 
chiale di Santo Stefano) e importanti cicli di affre- 
schi (1813-26, Cremona, ciclo mitologico in Palaz- 
zo Mina-Bolzesi; 1830-34, temi evangelici nel pre- 
sbiterio del Duomo di Cremona; Assunzione, 
1835, Ranica, cappella della Villa Camozzi). 
Dipre Nicolas (n. Parigi, attivo ad Avignone dal 
1495 al 1532) pittore francese. Gli sono state attri- 
buite varie parti di predelle con soggetti evangeli- 
ci, appartenenti a due pale smembrate e ora in 
musei e collezioni private d'Europa e d'America 
(Incontro alla porta d’oro, 1499, Carpentras, Mus. 
Duplessis; Nascita di Maria e Presentazione al 
Tempio, Parigi, Louvre). Il suo stile, direttamente 
legato all'esperienza del Maestro dell’ Annuncia- 
zione di Aix, nonché in rapporto con la pittura 
piemontese dello Spanzotti, appare alquanto rigi- 
do e semplificato nell'esecuzione, ma originale 
nella ricerca di atmosfere poeticamente sospese, 
pervase di candore religioso. 

diptero si dice del tempio circondato sui quattro 
lati da una doppia fila di colonne. 

disegno termine con il quale si indica un settore 
della produzione figurativa riconoscibile per alcu- 
ne costanti tecniche e storiche. 
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disegno 

1 Pagina dal «Livre de portraiture» 
(sec. x) di Villard de Honnecourt: 
inchiostro su pergamena. Parigi, 
Bibliothèque Nationale. 

2 «Santo che predica in una città» (1400 
ca) di J. Bellini: penna e inchiostro. 
Parigi, Louvre. 
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3 «Teste di cavallo» del Pisanello: 
penna e matita. Parigi, Louvre. 

4 «Calice» (1430-40) di P. Uccello: 
studio prospettico a penna. Firenze, 
Uffizi. 

5 Studio di prospettiva (1470 ca) di 
Piero della Francesca. Parma, 
Biblioteca Palatina. 

6 Cartone di «Sant' Anna con la 
Vergine e il Bambino» (1500 ca) di 
Leonardo: sanguigna. Londra, 
National Gallery. 

7 «Due nudi» (1517-20) di Raffaello: 
sanguigna. Parigi, Louvre. 
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8 Studi per la Sibilla Libica della Cappella Sistina di Michelangelo: sanguigna. New York, Metropolitan Museum. 9 «San 
Guglielmo ai piedi di san Gregorio» (1620) del Guercino: inchiostro e acquerello. Parigi, Louvre. 10 «Madre col 
bambino» (1636 ca) di Rembrandt: penna e guazzo. New York, Pierpont Morgan Library. 11 «Giovane donna con 
ventaglio» (1630-33) di P.P. Rubens: lapis, pennello, china. Parigi, Louvre. 12 «Ponte di Rialto» di F. Guardi: sanguigna, 
penna e inchiostro. Oxford, Ashmolean Museum. 13 «Ritratto femminile» di R. Carriera: pastello. Parigi, Louvre. 14 «San 
Giorgio Maggiore dalla dogana» (1840) di W. Turner. 15 «Veduta di Frauenstein presso Mòdling» (1823) di F. Olivier: 
penna e lumeggiature di bianco. Dresda, Staatliche Kunstsammlungen. 
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m TECNICHE E STRUMENTI. Il d. viene eseguito con 
vari strumenti traccianti, su carta o pergamena, 
raramente su altri materiali. Da quando la carta 
prese il sopravvento (nel corso del sec. xv), fu 
spesso sottoposta a preparazioni, rese necessarie 
dal tipo di strumento con cui veniva eseguito il d. 
La tradizionale punta d’argento o, più generica- 
mente di metallo, richiede una preparazione della 
carta con polvere d’osso, affinché il segno tenue e 
luminoso sia immediatamente evidente; è questa 
la tecnica preferita ancora nella prima metà del 
Quattrocento, che lascerà poi il passo al d. a pen- 
na intinta nell’inchiostro, con ombreggiature a bi- 
stro e lumeggiature a biacca. In area veneta si in- 
contra spesso la carta preparata in azzurro o in 
verde, nella quale il d. a penna o a pennello, con 
tocchi di biacca, risalta per vivaci contrasti croma- 
tici. Alla fine del Quattrocento si afferma anche il 
d. a sanguigna (un’ocra di colore rosso scuro) che, 
su carta bianca, ottiene effetti più morbidi e sfu- 
mati che non il d. a penna. La preferenza per un 
contorno meno secco e definito fa sì che nel corso 
del Cinquecento gli artisti si giovino liberamente 
anche del gesso nero, mentre il carboncino viene 
riservato a lavori di maggiori dimensioni (per es. 
ai cartoni preparatori in grande scala). Nel Sei- 
cento e nei secoli successivi si utilizzano tecniche 
grafiche miste, ma alcuni generi mostrano precise 
preferenze: così al pastello si affida il ritratto fran- 
cese del Seicento, all’acquerello il paesaggismo in- 
glese dell'Ottocento, alla matita a grafite i disegni 
neoclassici e puristi. Un particolare tipo di d. è la 
— sinopia. 

8 TEORIA E STORIA DEL DISEGNO. Come primaria e 
diretta espressione figurativa e parte, forse, di un 
rituale semimagico, il d. è esistito sin dai tempi 
preistorici, come attestano i graffiti rinvenuti sulle 
pareti delle grotte mediterranee e franco-canta- 
briche. Tuttavia, l’uso del d. preparatorio come 
fase essenziale di un prodotto di artigianato risale 
all'arte egizia. Anche i greci e i romani utilizzaro- 
no il d., ma, a eccezione delle testimonianze di Pli- 
nio il Vecchio e di qualche altro storiografo, nulla 
ci è rimasto delle opere di Apelle o di Parrasio ri- 
cordate dalle fonti. Per il medioevo, invece, si può 
contare su un certo numero di testimonianze gra- 
fiche originali quali, per es., la pianta-progetto 
dell'abbazia di San Gallo (sec. vii) oppure i tac- 
cuini di repertori iconografici e motivi decorativi, 
fra cui spiccano quelli di Adémar de Chabannes, 
il più antico (sec. x1), e di Villard de Honnecourt, 
il più istruttivo. Quest'ultimo, risalente al sec. XII, 
è un tipico libro di mestiere, formato da disegni di 
figura e di architettura cui attingevano tutti gli ar- 
tisti attivi nella bottega. l citati taccuini e altri ana- 
loghi erano oggetti preziosi, perché erano formati 
da fogli di rara e costosa pergamena e venivano 
pertanto conservati nella bottega come un bene 
che doveva essere continuamente aggiornato e ar- 
ricchito. Alla morte del maestro, essi toccavano 
per lo più ai suoi eredi spirituali: il taccuino di Vil- 
lard, per es., passò nelle mani di tre artisti. Molti 
studiosi sostengono che sino ai secc. x1t-x1v il d. 
sia stato un semplice strumento di lavoro, senza 
alcun autonomo valore artistico. In realtà, la no- 


stra conoscenza del periodo pregiottesco è troppo 
lacunosa per poter consentire affermazioni così 
perentorie. Sappiamo, invece, che nell’alto me- 
dioevo si usavano tavolette di legno cerate o inos- 
sate (preparate con polvere d’osso) su cui l’artista 
si esercitava incidendo la superficie con uno stilo. 
Esse potevano essere continuamente riutilizzate 
ed erano l’unica alternativa alla costosa pergame- 
na. Questa pratica non scomparve neppure nel 
sec. xv, e venne abbandonata per sempre solo 
quando la nascente industria editoriale determinò 
il calo del prezzo della carta (motivo del sensibile 
incremento numerico dei disegni della seconda 
metà del sec. xv rispetto a quelli della prima 
metà). I taccuini, insomma, ci restituiscono solo 
un'immagine parziale della produzione grafica 
medievale. A partire dal Trecento il d. conquistò 
un nuovo status. Il d. architettonico, di cui ci ri- 
mangono esempi prestigiosi come i progetti per le 
facciate dei duomi di Orvieto (1310)) e di Siena 
(1339), diventò sempre più comune per fissare 
sulla carta le idee progettuali la cui esecuzione si 
protraeva per parecchi decenni; si perfezionò la 
tecnica della sinopia, vale a dire dell’abbozzo di- 
segnato con la terra di Sinope sulla parete desti- 
nata a essere affrescata; e, soprattutto nella botte- 
ga di Giotto, si svilupparono modelli iconografici 
che vennero ripetuti, con o senza varianti, a di- 
stanza di tempo. I taccuini mantennero peraltro, 
sia nel sec. xiv che nel xv, un ruolo essenziale, ma 
mutò il loro carattere: non furono più soltanto un 
repertorio di motivi iconografici o formali da 
usarsi all’interno della bottega, ma ospitarono an- 
che annotazioni di viaggio o appunti personali 
(che, tuttavia, vennero in seguito ugualmente uti- 
lizzati dalla bottega). Il celebre taccuino attribuito 
a Gentile da Fabriano e poi passato nelle mani di 
Pisanello, i cui fogli sono oggi dispersi in diversi 
musei e biblioteche, è il più celebre taccuino di 
viaggi del tempo, mentre i due splendidi taccuini 
di J. Bellini (Louvre e British Mus.) sono formati 
da «quadri disegnati», vale a dire da composizioni 
che non erano pensate come disegni preparatori 
per un dipinto, ma come espressioni artistiche au- 
tonome, di tale valore da essere ricordate nel te- 
stamento dell’artista e lasciate ai figli come un be- 
ne prezioso. Nel frattempo, grazie ai tacwina sani- 
tatis e agli erbari, si era sviluppato lo studio dal ve- 
ro del mondo animale e vegetale, come dimostra- 
no anche alcuni taccuini attribuiti a Paris de’ 
Grassis e alla sua cerchia. All’inizio del sec. xv il 
d. era già divenuto, dunque, uno strumento essen- 
ziale per lo studio dell’antico e della natura. non- 
ché per la trasmissione di modelli e la ricerca di 
nuove composizioni. Da qui il primo interesse 
teorico per questa forma di espressione: Cennini 
raccomanda all’apprendista pittore «che ogni dì 
non manchi di disegnar qualche cosa». mentre per 
Ghiberti «il disegno è il fondamento e teorica... di 
ciascuna arte». 

Ma la grande stagione del d. fu il sec. xvi. che vi- 
de. grazie a motivi di ordine sociale e culturale. la 
piena maturazione delle sue potenzialità. Nell'Ita- 
lia umanistica il d. diventò lo strumento di ricerca 
per eccellenza. non più limitato alle complesse in- 
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dagini prospettiche di un Piero della Francesca o 
di un Paolo Uccello, ma esteso, con Leonardo, al- 
l’analisi scientifica dell’uomo e del mondo natura- 
le. Leonardo fu il primo a compiere una distinzio- 
ne consapevole fra «disegno mentale» o progetto 
dell'artista, che si rifaceva all'Idea neoplatonica, e 
disegno dell’artefice, il cui primo schizzo era con- 
siderato una intuizione di quell'Idea. Solo lo 
schizzo, infatti, è in grado di fissare i «moti»: è 
questa la premessa del futuro apprezzamento del 
Baldinucci, secondo cui la macchia è affascinante 
non solo perché è il primo pensiero dell’artista, 
ma anche perché è impossibile da contraffare, ar- 
gomento di grande importanza per la nuova figu- 
ra dell’attribuzionista. Il d., così, non fu più solo 
strumento di lavoro o di indagine, ma assunse un 
valore autonomo, tanto che lo stesso Leonardo 
espose in pubblico un cartone per una Sant'Anna. 
Fu sempre Leonardo a introdurre novità fonda- 
mentali, sia tecniche - come la sanguigna, una pie- 
tra tenera «la quale viene da’ monti d’Alemagna» 
(Vasari) e che permetteva di eseguire i cartoni 
con maggiore facilità e immediatezza — sia tipolo- 
giche come i cosiddetti presentation drawings (0 
«d. magistrali»), eseguiti per ricchi committenti o 
amici. Il primo di questi d. a noi noto dalle fonti è 
il Nettuno eseguito da Leonardo per l’amico An- 
tonio Segni, ma i più celebri sono quelli donati da 
Michelangelo a Vittoria Colonna e Tommaso de’ 
Cavalieri: d. molto rifiniti che non hanno più nul- 
la a che vedere con lo schizzo. Michelangelo in- 
camò il mito fiorentino del d. contrapposto al co- 
lore veneto; il trionfo dell'artista come culmine 
supremo dell'evoluzione artistica descritta nelle 
Vite vasariane significò anche il pieno riconosci- 
mento del d. come attività artistica autonoma. Da 
una lettera di Michelangelo al fratello sappiamo 
che il magnifico cartone della Battaglia di Cascina 
(1503) era tenuto sotto chiave; e il Vasari ricorda 
come in seguito esso diventasse l'accademia delle 
giovani generazioni. Questi fatti sono prova in- 
confutabile del prestigio raggiunto dal d. come 
espressione diretta del genio dell'artista, valore 
imprescindibilmente legato al nuovo apprezza- 
mento dell’originalità dell'invenzione compositi- 
va. Naturalmente la contrapposizione vasariana 
fra d. fiorentino e colore veneto era artificiosa, 
come dimostrano gli splendidi disegni di Carpac- 
cio e Tiziano; ma è un fatto che la maggior parte 
dei fogli dei secc. xv e xvi tuttora esistenti sono di 
maestri toscani. Ciò dipende, in parte, dal preco- 
ce sviluppo del collezionismo — da Ghiberti a Va- 
sarì, dai Medici ad altri nobili fiorentini — e dalla 
consapevolezza teorica dell'utilità e autonomia 
del d. che, secondo Vasari, «è il padre delle tre 
arti». 

Verso la fine del sec. xvi si compì negli scritti dei 
teorici manieristi un processo che. iniziato con il 
«d. mentale» di Leonardo. era giunto per gradi al 
«d. intemo» di F. Zuccari, secondo cui il progetto — 
l'idea — era più importante della sua realizzazione; 
concetto legato all'emancipazione sociale dell’arti- 
sta, che non si formava più nella bottega bensì nel- 
l'Accademia. Gli artisti erano diventati sempre più 
colti e consapevoli del proprio ruolo, tanto che nel 
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1615 il Guercino decise di organizzare, con grande 
successo di pubblico, una mostra dei propri d. 
Contemporaneamente, nell’ Accademia fondata 
dai Carracci a Bologna si andava attenuando l’in- 
teresse per la copia dal modello di cera o di legno, 
fondamentale nelle botteghe manieriste, e si privi- 
legiava lo studio dal vero: s'inaugurava così una 
solida pratica accademica destinata a durare intat- 
ta sino al sec. XIX. 

Il Cinquecento fu un secolo fondamentale anche 
per lo sviluppo del collezionismo, e, di conse- 
guenza, per il riconoscimento e l’apprezzamento 
del valore autonomo del d.: come ricorda il Dolce, 
nel 1557 1 d. di Raffaello erano già molto costosi. 
Il primo nobile collezionista a noi noto era vene- 
ziano: Gabriele Vendramin. Ma la consapevolez- 
za del valore critico dei d. per la storia dell’arte 
spetta ancora una volta al Vasari, il cui Libro de’ 
disegni, in cinque tomi, costituiva un vero com- 
mento illustrato alle sue Vite. La tradizione vasa- 
riana continuò nel secolo successivo con F. Baldi- 
nucci, che organizzò e catalogò con rara perizia di 
conoscitore i d. raccolti dal cardinale Leopoldo 
de’ Medici, tuttora base dello straordinario Gabi- 
netto dei Disegni degli Uffizi. Nel corso del Sei e 
Settecento l’area degli appassionati conoscitori si 
allargò all’Italia del nord (dove padre Resta creò 
la sua «galleria portatile» organizzata per scuole e 
disposta in ordine cronologico), alla Francia e 
all’Inghilterra, dove i grandi collezionisti (Jabach, 
Crozat, Mariette, Lely, i Richardson, Reynolds) 
importarono gran parte dei tesori grafici del ri- 
nascimento italiano, costituendo la base degli at- 
tuali grandi Cabinets internazionali, dalle Colle- 
zioni reali di Windsor al British Mus., dal Lou- 
vre alle raccolte di Oxford. La connoisseurship 
sancì la nobile posizione conquistata dal d. e po- 
se anche il problema della falsificazione, segno 
del valore anche economico ormai assegnato al- 
la grafica. 

Parallelo all’estendersi del fenomeno del collezio- 
nismo fu il diffondersi o perfezionarsi di alcune 
tecniche consone al nuovo spirito dei tempi: il pa- 
stello, molto efficace nei ritratti (si vedano J.-E. 
Liotard e R. Carriera); l’acquerello, privilegiato 
dai paesaggisti, soprattutto inglesi (W. Turner), 
perché consente di rendere con maggiore vero- 
simiglianza le trasparenze dell'atmosfera; e, dal 
1790, la matita a grafite Conté, esile e leggera, 
caratteristica dei d. puristi e nazareni. Non tra- 
montarono tuttavia 1 d. tradizionali, come i nudi 
accademici eseguiti a carboncino o a matita, i d. 
a penna, adatti tanto alla già collaudata carica- 
tura quanto al vedutismo e agli schizzi scenogra- 
fici. 

Verso la metà del sec. xix il d. entrò in crisi, sia 
per la diffusione della litografia sia per la deca- 
denza dell’insegnamento accademico. Pittori co- 
me E. Delacroix e Th. Géricault ritennero più 
giusto affrontare direttamente il bozzetto; e se i 
grandi artisti dell’Otto e Novecento, come Degas, 
Cézanne, Picasso e Klee, continuarono a disegna- 
re, l'arte del d. è andata generalmente rifugiando- 
si nei campi della cartellonistica, della pubblicità, 
dell’architettura e dell'industria! design. 
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disegno industriale (in ingl. industrial design) 
attività di ideazione e progettazione applicata ai 
prodotti d'uso realizzati con processi industriali e 
in cui Ja componente tecnico-funzionale si coniu- 
ga alla valenza estetica. La nascita del d.i. si può 
collocare in Gran Bretagna alla fine del sec. xvis, 
dove alcuni prodotti artigianali, tra cui le note ce- 
ramiche Wedgwood, furono sottoposti alle prime 
lavorazioni industriali. La sua importanza però 
cominciò a emergere quando, nel corso del sec. 
XIX, i processi meccanizzati sostituirono in larga 
misura quelli artigianali nella produzione di 0g- 
getti d’uso quotidiano come mobili, suppellettili 
ecc. Inizialmente gli oggetti industriali imitavano 
nella forma quelli artigianali. Ma a partire dalla 
polemica sviluppatasi in concomitanza con la 
Grande Esposizione del 1851 al Crystal Palace di 
Londra e vigorosamente ripresa da W. + Morris 
contro lo scadimento del gusto indotto dalla mac- 
china e dalla conseguente divisione del lavoro, 
numerosi artisti e gruppi di artisti europei si pose- 
ro il problema di coniugare quantità e qualità: cer- 
carono cioè di ritrovare proprio nel rigoroso ri- 
spetto delle esigenze tecnologiche e delle regole 
di funzionalità e di componibilità, imposte dalla 
produzione seriale, quelle caratteristiche qualita- 
tive che nel prodotto artigiano erano affidate al- 
l’irripetibilità dell'esecuzione manuale. Per citare 
solo alcune delle numerose esperienze europee, 
in Inghilterra l’attività di Ch.R. Mackintosh e di 
A.H. Mackmurdo fu fondamentale per il ricono- 
scimento del d.i. In Germania, dove l’industrializ- 
zazione era particolarmente avanzata, numerosi 
furono i momenti significativi: col + Deutscher 
Werkbund (1907) venne posto per la prima volta 
in modo rigoroso il problema del rapporto tra ar- 
tista (designer) e produzione; in maniera assolu- 
tamente innovativa nel 1909 l’aEG affidò a P. + 
Behrens il ruolo di direttore artistico dell’azienda. 
In Austria nel 1903 J. + Hoffmann e K. + Moser 
fondarono i + Wiener Werkstàtten, una coope- 
rativa per la creazione e produzione di mobili e 
oggetti di uso domestico, mentre nel 1910 vi ven- 
ne aperta la succursale del Werkbund tedesco. 

Negli anni Venti e Trenta del sec. xx il valore so- 
cialmente progressivo e implicitamente estetico 
del prodotto industriale fu ulteriormente afferma- 
to nell’ambito del + Bauhaus e dell’architettura 
+ funzionale, in particolare a opera di W. + Gro- 
pius; mentre + Le Corbusier, esaltando la bellez- 
za della macchina e riallacciandosi ai principi so- 
stenuti dal futurismo e dal neoplasticismo, pro- 
clamò l’assoluta autonomia espressiva degli og- 
getti prodotti industrialmente e ne propose come 
paradigmi la purezza delle linee, la luminosità del- 
le superfici, la funzionalità dei materiali e dei co- 
lori. La serie di mobili in tubolare di M. + 
Breuer, la poltrona Barcellona di L. + Mies van 
der Rohe, la poltrona e la Chaise-long di Le Cor- 
busier, l'automobile Adler di Gropius, i mobili in 
compensato curvato di Breuer e di A. + Aalto, le 
lampade e le suppellettili progettate dai maestri e 
dagli studenti del Bauhaus resteranno come i clas- 
sici di questa prima fase «eroica» del d.i. Fu il 
Mus. of Mod. Art di New York il primo ad aprir- 


si, nel 1934, dopo la mostra Machine Ari, al design 
contemporaneo, acquistando un gruppo di ogget- 
ti che furono alla base di una collezione tuttora 
fondamentale. 

A partire dagli anni Trenta, e dall’opera di perso- 
nalità come Walter D. Teague, Raymond Loewy, 
Henry Dreyfus, Ch. + Eames si sviluppò negli 
Stati Uniti una tendenza nota come styling, miran- 
te alla progettazione prevalentemente formale de- 
gli oggetti e all’esteriore ammodernamento inteso 
come incentivazione delle tendenze al consumo in 
una società opulenta. A questo orientamento si 
affiancò negli anni del dopoguerra l’attività di al- 
cuni designers (tra i più noti G. + Nelsone E. + 
Saarinen) che subirono l’influenza dei numerosi 
architetti e designers emigrati negli Stati Uniti du- 
rante la guerra, provenienti dall'Europa e in parti- 
colare dalla Germania. Nei paesi scandinavi, a 
partire dalla lezione di Aalto, sì sviluppò invece 
un d.i. molto attento all’uso di materiali naturali e 
alla facilità d'utilizzo, indirizzato cioè alla soddi- 
sfazione dei bisogni anche psicologici degli utenti; 
tra gli artisti più noti il danese A. + Jacobsen, i 
finlandesi Tapio Wirkkala e Franck Kaj. In Ger- 
mania nel dopoguerra grande impulso al d.i. ven- 
ne dato dalla fondazione della Hochschule ftir 
Gestaltung a Ulm, voluta da M. + Bill nel 1953 e 
in seguito diretta da Th. + Maldonado, un'’istitu- 
zione all’interno della quale venne approfondita 
l’integrazione delle metodologie e dei principi del 
d.i. nella pratica dei processi di produzione indu- 
striale. In Italia con l'affermarsi del razionalismo il 
d.i. iniziò ad acquisire una propria identità e auto- 
nomia, anche se fu solo a partire dal secondo do- 
poguerra che si registrarono le produzioni più in- 
teressanti che determinarono l’ascesa dell’Italia a 
un ruolo di leadership internazionale. Tra 1 desi- 
gners più creativi vanno almeno ricordati Corradi- 
no D’Ascanio (Vespa per Piaggio), Nuccio Berto- 
ne con gli allievi Sergio Pininfarina e Giorgio Giu- 
giaro (settore automobilistico), F. + Albini (mo- 
bili), M. + Nizzoli (macchine da scrivere e mac- 
china calcolatrici per Olivetti; macchina da cucire 
per Necchi), i fratelli + Castiglioni (lampade e 
mobili), M. + Zanuso, spesso in collaborazione 
con R. + Sapper (mobili, televisori e radio per 
Brionvega; telefoni per Auso Siemens; macchine 
da cucire per Borletti), J + Colombo (lampade e 
mobili), Rodolfo Bonetto (macchine da ufficio; 
orologi), V. + Magistretti, Cini Boeri, C. + Scar- 
pa e C. + Mollino (mobili), E. + Mari (giochi), 
G.+ Valle (orologi; elettrodomestici). Negli anni 
Settanta-Ottanta si è imposta l’attività di desi- 
gners come G. + Pesce e di gruppi come Archi- 
zoom Associati (A. + Branzi. Paolo Deganello, 
Massimo Morozzi) e Superstudio, sostenitori del 
radical design come forma di aperta contestazione 
dei principi del razionalismo e della tecnologia 
moderna in direzione di un recupero del kitsch 
e del déco: e di gruppi come Memphis (E. + 
Sottsass, Michele De Lucchi) e Alchimia (A. + 
Mendini), le cui ricerche, all'insegna dell’ecletti- 
smo e spesso contraddistinte da uno spiccato gu- 
sto ludico per la decorazione, sono riconducibili 
al clima del postmoderno. 
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1 Le Corbusier: progetto di 
automobile (1928). 


2W. Gropius: automobile 
«Adler» (1932). 

3 M. Thonet: sedia (1835 
ca). 

4 P. Behrens: lampada per 
la aLG (1909). 

S Lampada del Bauhaus. 


9 
6 M. Breuer: sedia «B3» 
(1925). 


7 A. Aalto: vaso «Savoy» 
(1936). 

8 L.M. Ericsson: telefono 
Ericofon (1949-54). 

9 M. Graves: bollitore 
Alessi (1984-85). 

10 M. Nizzoli: Lettera 22 
Olivetti (1950). 

11M. Zanuso, R. Sapper: 
televisore «Argol» (1964) 
per Brionvega. 

12 A. Mendini: poltrona 
«Proust» (1978). 

13 Ph. Starck: bollitore 
(1990). 
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A livello internazionale, negli ultimi decenni del 
secolo è diventata sempre più netta l’affermazio- 
ne di due tendenze contrapposte: da un lato un 
design carico di valenze formali e comunicative, 
basato sulla ricerca espressiva, indirizzato preva- 
lentemente alla progettazione di mobili, oggetti 
d'arredamento e lampade (tra i principali espo- 
nenti Ph. + Starck, Ron Arad, Thomas Dixon, 
M. + Graves, Oscar Tusquest); dall’altro un desi- 
gn ancora di tendenza funzionalista e di matrice 
razionalista, capace di coprire tutti i campi della 
produzione industriale, dall’informatica ai mezzi 
di trasporto (N. + Foster, Mario Bellini, A. Neu- 
master, per citare solo alcuni esponenti). E da se- 
gnalare infine quanto siano stati numerosi i fatto- 
ri che negli ultimi anni hanno portato enormi 
cambiamenti nel d.i.: la produzione di nuovi ma- 
teriali plastici, metallici, ceramici e compositi, do- 
tati di innovative potenzialità espressive e straor- 
dinarie caratteristiche fisiche e tecniche; le temati- 
che connesse con il rispetto dell’ambiente, tra cui 
emergono la progettazione e gestione dell'intero 
ciclo di vita del prodotto industriale, l’uso control- 
lato delle risorse, la questione del riciclaggio dei 
materiali, il risparmio energetico; le ricerche in- 
fluenzate dall'aspetto etico e sociale del d.i., come 
la progettazione di mobili e oggetti per disabili e 
per categorie con esigenze differenziate, come gli 
anziani e i bambini; non ultimi gli enormi risultati 
ottenuti nella microelettronica, che hanno indotto 
sia la creazione di nuovi prodotti sia la tendenza 
ad assemblare diverse funzioni preesistenti, deter- 
minando il rischio di una perdita di identità degli 
oggetti e la nascita di un nuovo settore centrato 
sulla comunicazione: il design delle interfacce. 
Disertori Benvenuto (Trento 1887 - Milano 1969) 
incisore e pittore italiano. Formatosi nelle accade- 
mie di Venezia e Monaco, coltivò forti interessi 
perla musicologia e la filologia romanza. Il corpus 
della sua produzione grafica, intrisa di cultura let- 
teraria e basata sulla profonda conoscenza della 
grafica antica, comprende acqueforti (il ciclo di 
vedute di città delle acqueforti civiche; il Ciclo dei 
pianeti), disegni, xilografie, ex libris. Dal 1931 ha 
tenuto la cattedra di incisione dell’Accademia di 
Brera a Milano. 

Disney Walter Elias, detto Walt D. (Chicago, Illi- 
nois, 1901 - Burbank, California, 1966) cartoonist, 
regista e produttore cinematografico statuniten- 
se. Dopo aver lavorato come disegnatore pubbli- 
citario e caricaturista, passò al disegno animato 
con la serie del coniglietto Oswald. Con il socio e 
disegnatore U. Iwerks, produsse dal 1923 corto- 
metraggi di animazione. L'enorme successo che 
ottenne il personaggio di Mickey Mouse (Topoli- 
no), da lui ideato nel 1928 e disegnato da Iwerks, 
emblema di un certo tipo di americano medio 
battagliero, pragmatista e irriverente, costituì il 
trampolino di lancio per il suo studio, che da allo- 
ra produsse e distribuì nel mondo centinaia di cor- 
tometraggi a disegni animati, basati sulla geniale 
trovata di antropomorfizzare gli animali e sull'i- 
deazione di personaggi di grande efficacia comica 
e psicologica come Minnie, Clarabella, Orazio, 
Pluto, Pippo e il petulante e aggressivo Paperino 


(Donald Duck). L’abilità di D. nel circondarsi di 
validi artisti nel campo del disegno e della sceneg- 
giatura (oltre a Iwerks, Floyd Gottfredson, Al Ta- 
liaferro e C. + Barks) costitui uno dei fattori 
principali del suo duraturo successo artistico e 
commerciale, nel segno di un progetto di g/obal 
entertainment per il quale D. si trasformò in indu- 
striale (studios), editore (fumetti), impresario di 
parchi per divertimento (Disneyland, 1955). Tra 
le opere prodotte, il cortometraggio Steambot 
Willie (1928, New York, Mus. of Mod. Art), Bian- 
caneve e i sette nani (1937), primo lungometraggio 
animato della storia del cinema che diede inizio 
all’era del favolismo per bambini, Fantasia (1940), 
ingegnoso tentativo di musica «visualizzata». 

Di Stasio Stefano + anacronisti. 

Di Suvero Mark (Shangai 1933) scultore statuni- 
tense. Erede della moderna tradizione scultorea 
in metallo, da Picasso a D. Smith, ha esordito ne- 
gli anni Sessanta con assemblaggi in scala monu- 
mentale di materiali industriali di recupero — le- 
gno, cordame, cavi e pneumatici — montati con 
travi d’acciaio in composizione di raffinato equili- 
brio. In seguito ha ridotto i materiali al solo ac- 
ciaio, che elabora in soluzioni ambientali di sobria 
linearità, conglobando reperti industriali (Giraso- 
li per Vincent, 1978-83, De Cordova Mus. and 
Sculpture Park, Massachusetts) o inserendo se- 
zioni mobili per sollecitare la partecipazione dello 
spettatore alla tensione spaziale dell'opera, sotto- 
lineata spesso da linee di forza oblique che ricor- 
dano i grandi montanti neri di F. Kline. 

dittico opera consistente in due tavole dipinte o 
in due tavolette d’avorio scolpite, incernierate in 
modo da potersi richiudere come un libro. 
divisionismo tendenza artistica sorta in Italia nel 
corso del penultimo decennio dell'Ottocento e 
operante fino al 1915 ca. I pittori divisionisti, che 
si imposero all’attenzione del pubblico e della cri- 
tica in particolare a partire dalla Prima Triennale 
milanese del 1891 e grazie all'opera di polemista e 
propagandista di V. Grubicy de Dragon, adotta- 
rono un procedimento che, secondo G. Previati, 
autore di tardi testi teorici, «riproduce le addizio- 
ni di luce mediante una separazione metodica- 
mente minuta delle tinte complementari» (Princi- 
pi scientifici del divisionismo, 1906). Il d. era stato 
preceduto in Francia dal + pointillisme di G. 
Seurat e di P. Signac, che avevano adottato il prin- 
cipio della scomposizione del colore con un rigore 
sconosciuto agli italiani. G. Segantini, lo stesso 
Previati, A. Morbelli e altri associarono a un'im- 
magine naturalistica di paesaggio o di interni una 
componente sentimentale che si traduceva in una 
struttura filamentosa della pennellata (Previati). o 
materica (Segantini), o chiaroscurale (Morbelli). 
In questi maggiori rappresentanti del movimento. 
la tecnica divisionista fu impiegata sia come stru- 
mento per approfondire l'indagine sulla realtà 
(con espliciti risvolti di interesse sociale in G. Pel- 
lizza da Volpedo, Morbelli. E. Longoni) sia. al 
contrario. per elaborare tematiche letterarie e al- 
legoriche, in rapporto con gli sviluppi del simboli- 
smo europeo. Chi applicò con più rigore il meto- 
do divisionista fu Pellizza da Volpedo. in una serie 
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1 «Nel prato» (1889-90) di G. Previati: olio su tela, cm 66x59. Firenze, Galleria d’ Arte Moderna. 2 «La raccolta del fieno» 
(part., 1890) di G. Segantini: olio su tela, cm 137x150. Saint-Moritz, Museo Segantini. 3«Speranze deluse» (1894) di G. 


Pellizza da Volpedo: olio su tela, cm 109 X169. Coll. priv. 4 


di dipinti e di impressioni (Speranze deluse, 1894, 
coll. priv.: // sole nascente, 1904, Roma, Gall. Naz. 
d'Arte Mod.) che sarebbero risultati importanti 
anche per la pittura prefuturista di G. Balla e U. 
Boccioni. Altri divisionisti furono V. Grubicy de 
Dragon, E. Longoni, C. Fornara, nonché P. No- 
mellini che, proveniente dalla scuola di Fattori, si 
avvicinò ai liguri R. Merello, G.L. Cominetti e A. 
Barabino: e ancora il gruppo romano formato da 
C. Innocenti, E. Lionne e A. Noci, interessati 
maggiormente a una pittura d'ambiente e alla 
moda. 

Un'attenzione critica particolare richiede la fase 
divisionista dei giovani che a Roma, attorno a 
Balla, studiarono le possibilità di una nuova im- 
magine di paesaggio verista e urbano: U. Boccio- 
ni, G. Severini, L. Russolo e lo stesso Balla (La 
giornata dell'operato, 1904, Roma, Coll. Balla). 
L'accensione cromatica del d. acquistò il valore di 
un recupero storico dell’impressionismo e con- 
sentì una dinamizzazione di tutta l’immagine di- 
pinta: esemplari in tal senso La città che sale di 
Boccioni (1910, New York, Mus. of Mod. Art), 
Uscita da teatro di Carrà (1910, Milano, coll. 


«Natale al Pio Albergo Trivulzio» (1909) di A. Morbelli: olio 
su tela, cm 28X174. Torino, Galleria Civica d'Arte Moderna. 


priv.), Lampada ad arco di Balla (1909 ca, New 
York, Mus. of Mod. Art). 

Dix Otto (Untermhaus, Gera, 1891 - Singen, Ba- 
den-Wiirttemberg, 1969) pittore tedesco. Si for- 
mò alla Scuola d'arti decorative di Dresda, dove 
nel 1912 visitò, restandone fortemente impressio- 
nato, una mostra di Van Gogh. Dopo l’esperienza 
della guerra continuò gli studi all'Accademia di 
Dresda. Aderì al gruppo espressionista della Dre- 
sdner Sezession (1919) ma ben presto, con 
Grosz, G. Schlichter e J. Heartfield, diede vi 


stra radicale, organizzò nel 1920 a Berli 
ma fiera internazionale dada: risale a qu 
la serie dei dipinti con mendicanti e 
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1920, Stoccarda, StaatSfa atti di un e 
prostitute e scene di viol sessuale sono altri 
soggetti tipici di quegli anni. Nel 1922 si trasferì a 
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Diisseldorf, dove perfezionò la sua educazione 
nella locale accademia e cominciò a mettere a 
punto la maniera più tipica: un realismo acuto, di- 
svelante, ora direttamente narrativo, ora carico di 
moralità e significati simbolici, profondamente ra- 
dicato, anche dal punto di vista tecnico-esecutivo, 
nella grande tradizione della pittura tedesca quat- 
tro e cinquecentesca (Alla bellezza, 1922, Wup- 
pertal, Von der Heydt Mus.). Nel 1924 pubblicò 
le cinquanta acqueforti della cartella La guerra, 
violento atto d’accusa antimilitarista condotto sul- 
la base di un realismo crudo e tragicamente im- 
pietoso; sul tema sarebbe ritornato più avanti con 
Il trittico omonimo (1929-32, Dresda, Gemalde- 
gal. Neue Meister). Nel 1925 partecipò alla mo- 
stra della Nuova Oggettività a Mannheim e nel 
1927, dopo due anni di soggiorno a Berlino, fu 
chiamato a insegnare all'Accademia di Dresda: ri- 
sale a quel periodo l’esecuzione del trittico della 
Grande città* (1927-28, Stoccarda, Gal. der Stadt), 
opera riassuntiva dello stile e delle tematiche di 
un artista che può a buon diritto essere considera- 
to il più puntuale interprete, in pittura, dello spiri- 
to e della cultura della Repubblica di Weimar, ol- 
tre che il ritrattista di tanti suoi protagonisti e fi- 
gure emblematiche (Anita Berber, 1925, Stoccar- 
da, Gal. der Stadt; Sy/via von Harden, 1926, Pari- 
gi, Mus. Nat. d’Art Mod.; Theodor Déubler, Co- 
lonia, Mus. Ludwig). Con la presa di potere nazi- 
sta (1933) perse l’incarico di professore e gli ven- 
ne proibito di esporre la propria opera in quanto 
artista «degenerato»; trasferitosi a Hommenho- 
fen, sul lago di Costanza, si dedicò alla pittura di 
paesaggio, mentre sue opere del periodo dada e 
realista venivano distrutte dai nazisti (1939). Do- 
po la guerra dipinse anche quadri di soggetto reli- 
1OSO. 
Diziani Gaspare (Belluno 1689 - Venezia 1767) 
pittore italiano. Giunto a Venezia verso il 1710), fu 
a scuola da G. Lazzarini, poi presso S. Ricci, dal 
quale derivò quel gusto per la pennellata corposa 
e nervosa e per un cromatismo acceso (E/emosina 
del venerabile Paoli, Venezia, chiesa del Carmi- 


Otto Dix 


«Il venditore di fiammiferi 1» (1920): olio su tela, 
on 141x166. Stoccarda, Staatsgalerie. 
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ne; Estasi di san Francesco, Belluno, San Rocco) 
che riscatta l’impostazione convenzionalmente 
scenografica delle sue composizioni (soffitti della 
scuola di San Giovanni Evangelista a Venezia). 
Lavorò per la residenza imperiale di Monaco di 
Baviera e tra il 1718 e il 20 soggiornò a Dresda. 
Nel 1726 fu invitato a Roma dal cardinale Otto- 
boni. Dagli anni Quaranta in poi la sua attività di- 
venne frenetica e monopolizzò, al pari di quella 
del contemporaneo G.B. Pittoni, la scena artistica 
veneziana. 

Djulgheroff Nicola) (Kunstendil, Bulgaria, 1901 - 
Torino 1982) pittore italiano di origine bulgara. 
Dopo una formazione artistica itinerante, che lo 
vide anche studente al Bauhaus di Weimar, e le 
iniziali esperienze pittoriche nell’ambito del co- 
struttivismo europeo, nel 1926 si stabili a Torino. 
Qui, entrato in contatto con esponenti del futuri- 
smo (nel 1928 partecipò alla Biennale di Venezia 
nella sala futurista), lavorò sia nel campo della pit- 
tura (L'uomo razionale, 1928, Torino, Gal]. Narci- 
so) e dell’illustrazione grafica sia nel campo del de- 
sign e dell’architettura (Casa Mazzotti, Albisola, 
1934). contaminando futurismo e razionalismo. 
Dobson William (Londra 1610-46) pittore ingle- 
se. Allievo di A. Van Dyck, ma influenzato anche 
dai grandi coloristi veneti, si dedicò al ritratto con 
un suo stile personale, a spiccata tendenza deco- 
rativa (Ritratto di End ymion Porter, Londra, Tate 
Gall.). Pittore di corte di Carlo 1, ntrasse il re, 
i suoi figli e numerosi dignitari. 

Dobuzinskij Mstislav Valerianoviè (Novgorod 
1875 - New York 1957) illustratore, pittore e sce- 
nografo russo. Notevole illustratore dei classici 
russi (Le notti bianche di Dostoevskij) creò nume- 
rose scenografie teatrali in Russia e nel resto 
d'Europa, fra le quali si ricordano quelle per i 
Balletti russi di S. Diaghilev a Parigi. 

doccia canaletto di pietra o laterizio (0, negli edi- 
fici moderni, di zinco), che corre lungo il bordo 
del tetto per raccogliere l’acqua piovana. E sino- 
nimo di grondaia. 

Doccia manifattura di porcellana fondata dal 
marchese Carlo Lorenzo Ginori nel 1737 presso 
la sua villa di Doccia, poco lontano da Firenze. La 
produzione della fabbrica è suddivisa in cinque 
periodi: il primo (1742-57) è caratterizzato dall'u- 
so di alcuni motivi decorativi (il galletto, il tulipa- 
no, il mazzetto) e modellazioni (a stampino. a 
doppia parete, a bassorilievo). Il secondo periodo 
(1758-91), sotto la direzione di Lorenzo. vide l’in- 
venzione di una vernice bianca coprente detta 
«masso bastardo», che nascondeva il colore gri- 
gio dell’impasto, dovuto all'uso del caolino del 
Veneto. Durante il terzo periodo (1792-1837), 
sotto la direzione di Carlo Leopoldo Ginori. fu in- 
trodotta una fornace verticale che permetteva la 
cottura contemporanea di impasti diversi: venne 
importato il caolino francese di Saint-Yrieux: si 
cominciò a far marcare i pezzi (stella impressa o 
dipinta, le iniziali incise P.S.. F. o P.F.). Nel 
quarto periodo (1838-96), Lorenzo junior pro- 
mosse lo sviluppo industriale e Doccia rimase l’u- 
nica dopo la chiusura delle fabbnche venete, pie- 
montesi e napoletane. Durante il quinto periodo 
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(1896-1950), Doccia si fuse con la Società Cerami- 
ca Richard Ginori; nel 1950 lo stabilimento venne 
chiuso, sostituito da quello di Sesto Fiorentino ac- 
canto al quale nel 1965 venne aperto al pubblico il 
Mus. delle Porcellane di Doccia. 

doccione bocca di scarico dell’acqua piovana; è 
detto anche gargolla; negli edifici gotici è spesso 
decorato con sculture e l’acqua sembra cadere 
dalla bocca di animali o mostri o da vasi retti da 
figure antropomorfe. 

Doceno + Gherardi, Cristoforo. 

Documenta esposizione internazionale d’arte 
che dal 1955 si tiene con cadenza quinquennale a 
Kassel (Germania). Fondata dal pittore e profes- 
sore dell’accademia locale Arnold Bode (1900- 
77) con l’obiettivo di reinserire la Germania nel 
circuito culturale e artistico internazionale, si è 
gradualmente affermata, soprattutto dal 1968, co- 
me manifestazione d'importanza pari alla Bien- 
nale di Venezia nel presentare le tendenze più 
avanzate e sperimentali dell’arte contemporanea. 
Di particolare interesse sono state la Iv edizione 
(1968), dedicata alla color field painting e al mini- 
malismo; la v (1972), incentrata sull’iperrealismo 
e su diverse declinazioni dell’arte concettuale; la 
v1 (1977), con una rassegna dei nuovi media usati 
dagli artisti (film, fotografia e video); la vir (1982), 
dominata dalla figura di J. Beuys, con la sua in- 
stallazione delle 7000 querce, e dagli esponenti 
del ritorno alla pittura (neoespressionisti tedeschi, 
Transavanguardia italiana); la vin (1987), caratte- 
rizzata da un ampio programma di performances 
e videoarte. 

doeienstueck termine olandese indicante il ri- 
tratto di gruppo, genere pittorico diffuso nei Pae- 
si Bassi nei secc. xvi e xvi. Originariamente uti- 
lizzata per raffigurare per lo più 1 fondatori di una 
corporazione. disposti in modo da risultare tutti in 
primo piano. la composisione acquistò progressi 
vamente maggiore libertà e respiro fino agli alti 
esiti artistici di F. Hals e Rembrandt. 

Doesburg Theo van + Van Doesburg, Theo. 
Doidalsas (seconda metà del sec. i a.C.) sculto- 
re greco. Nativo della Bitinia. operò nella fase ini- 
ziale dell’ellenismo di mezzo facendo proprio il 
gusto del suo tempo per il reale e il raffinato, me- 
diati da un grande senso della compostezza deri- 
vatogli dallo studio dei classici. Si conservano nu- 


merose repliche e varianti, soprattutto marmoree, 
del suo celebre bronzo Afrodite al bagno (Parigi, 
Louvre: Afrodite da Vienne; Roma, Mus. Naz. 
Romano: Afrodite da Villa Adriana; Rodi, Mus.: 
copia del sec. 1 a.C. che ritrae Afrodite nell’atto di 
tergere le chiome bagnate). Celebre era anche 
una sua statua di Zeus, commissionatagli proba- 
bilmente dal re Nicomede (270-250 a.C.), ricono- 
sciuta da alcuni in una piccola riproduzione in 
marmo da Camiro (Rodi), da altri in talune raffi- 
gurazioni monetali. 

Doisneau Robert (Gentilly 1912 - Parigi 1994) 
fotografo francese. Cominciò a fotografare le 
strade della periferia parigina, suo soggetto prefe- 
rito, nel 1939, quando già lavorava come foto- 
grafo pubblicitario e industriale alle Officine Re- 
nault. Nello stesso anno iniziò la sua collaborazio- 
ne con l’agenzia Rapho. Tra i suoi libri: La perife- 
ria di Parigi (1949), Testimoni di vita quotidiana 
(1971), Vetrine di Parigi (1980), Ballata per vio- 
loncello e camera oscura (1981). 

Dolce Ludovico (Venezia 1508-68) poligrafo ita- 
liano. Il suo Aretino o Dialogo della pittura (1557), 
scritto soprattutto in lode di Tiziano, è importan- 
te sia per la poetica del manierismo, sia per il con- 
temporaneo dibattito circa la supremazia del «di- 
segno» 0 del «colore» tra scuola romano-fiorenti- 
na e scuola veneta. Tra le sue opere è anche un 
Dialogo dei colori (Venezia, 1565) ; 

Dolcebuono Giovanni Giacomo (Milano 1445/50- 
1504) architetto e scultore italiano. Formatosi nel- 
l'ambito della Fabbrica del Duomodi Milano, nel 
1473 si associò con l’Amadeo e altri scultori in 
previsione di un impegno comune alla facciata 
della Certosa di Pavia. Nel 1489 lavorò accanto a 
G. Battagio, al Santuario dell’Incoronata a Lodi: 
suoi sono il loggiato superiore e la cupola. Nel 
1490 vinse il concorso per il tiburio del Duomo di 
Milano assieme all’Amadeo, col quale lavorò an- 
che alla Certosa di Pavia (1491), fornendo proba- 
bilmente il disegno per la facciata. Ancora a Mila- 
no diresse a più riprese (1491-97) i lavori di Santa 
Maria presso San Celso (suo il modello, realizza- 
to, del tiburio ottagonale, 1498), applicando mo- 
duli di chiara impronta bramantesca semplificati e 
adattati alla tradizione lombarda. 

Dolci Carlo (Firenze 1616-86) pittore italiano. 
Partito da un naturalismo ricco di valori cromatici, 
fu inizialmente ritrattista alla corte dei Medici, ma 
ben presto si dedicò totalmente alla pittura devo- 
zionale. Sviluppò allora uno stile che, pur condi- 
zionato da un pietismo un po’ languido, raggiunse 
limpida dignità formale e levigatezza cristallina, in- 
contrando largo favore nella Firenze granducale 
(San Giovannino dormiente, Firenze, Gall. Palati- 
na di Palazzo Pitti; Salomé, Phoenix, Art Mus.). 
D’Olivo Marcello (Udine 1921-91) architetto e ur- 
banista italiano. La sua opera. tesa al superamento 
della poetica razionalista, è caratterizzata da una 
complessa ricerca spiziale (Villaggio del Fanciullo 
a Trieste, 1949: Villa Spezzotti a Lignano Pineta, 
1957; centro turistico a Manacore in Puglia, 1959). 
dolmen + megalite. 

Domela (-Nieuwenhuis) César (Amsterdam 1900 
- Parigi 1992) pittore olandese. Autodidatta, par- 
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tecipò alla berlinese Novembergruppe realizzan- 
do, nei primi anni Venti, opere d’impronta co- 
struttivista. L'incontro con P. Mondrian (1924) e 
l'adesione a De Stijl contribuì a orientare la sua 
pittura in direzione di un astrattismo geometrico 
sapientemente contaminato con eleganti elemen- 
ti biomorfi. Il soggiorno berlinese (1927-33) coin- 
cise con l’esecuzione dei primi rilievi neoplastici e 
con l’introduzione nelle sue opere di materiali co- 
me vetro, cuoio, rame, pelli animali (Composizio- 
ne, 1929, L’Aia, Coll. Naz.; Costruzione astratta, 
1931, Hartford, Wadsworth Atheneum). Propu- 
gnatore dell’astrattismo, fece parte di Cercle et 
Carré (1930) e Abstraction-Création (1930-34). 
Tra il 1955 e il 1960 realizzò importanti rilievi per 
edifici a Rotterdam e L'Aia. 

Domènech i Montaner Lluîs (Barcellona 1849- 
1923) architetto e scrittore spagnolo. Esponente, 
con J. Puig y Cadafalch e A. Gaudi, del modemni- 
smo catalano, è autore di opere caratterizzate da 
originali soluzioni spaziali e dal festoso accosta- 
mento di elementi desunti dalla tradizione medie- 
vale, dai linguaggi storici regionali e dall’architet- 
tura islamica: si ricordano l'Hotel Intercontinen- 
tal a Barcellona (1888), il Caffè Ristorante del- 
l’Esposizione universale di Barcellona (1888) e, 
soprattutto, il Palazzo della Musica Catalana 
(Barcellona 1905-08). 

Domenichino Domenico Zampieri detto il (Bo- 
logna 1581 - Napoli 1641) pittore italiano. Dap- 
prima allievo in patria del Calvaert e di L. Carrac- 
ci, si trasferì poi a Roma (1602), dove entrò nella 
cerchia di Annibale Carracci e collaborò con lui 
alla Galleria Farnese, orientandosi sul suo esem- 
pio verso una formula di classicismo caratterizza- 
to dall’esattezza del disegno e da un raro equili- 
brio compositivo. Caposaldo della sua attività gio- 
vanile, gli affreschi dell'abbazia di Grottaferrata 
(Storie di san Nilo, 1608-10) mostrano lo studio 
assiduo di Raffaello nell’armonioso distribuirsi 
delle figure entro ariose e calibrate impaginazioni. 
L’ideale classico non impedì tuttavia al D. di guar- 


Domenichino 


«Caccia di Diana» (1617 ca): elie su 
tela, cn 225 X32(). Rema, Galleria 
Borghese. 


dare direttamente la realtà, che resta per lui un 
imprescindibile punto di partenza. Un moderato 
naturalismo traspare, pur entro una rigorosa me- 
trica classicista, soprattutto dalle successive Storie 
di santa Cecilia (1611, Roma, San Luigi dei Fran- 
cesi). Temperamento complesso e riflessivo, il D. 
dimostrò interesse per i problemi teorici, giun- 
gendo a formulare una poetica a fondamento 
idealizzante messa per iscritto dall'amico e pro- 
tettore G.B. Agucchi (effigiato in un vibrante ri- 
tratto, York, City Art Gall.). A] secondo decen- 
nio del secolo risalgono la Comunione di san Ge- 
rolamo (1614, Città del Vaticano, Pin. Vaticana) e 
la Caccia di Diana (Roma, Gall. Borghese), di- 
pinti divergenti per ispirazione ma accomunati 
dall’altissimo livello di elaborazione formale e di 
diligenza esecutiva. L'aggiornamento tentato ne- 
gli affreschi per la tnbuna di Sant'Andrea della 
Valle, ancora peraltro nel solco carraccesco, non 
valse a superare il confronto con la trionfante vi- 
sione barocca spiegata da G. Lanfranco nella cu- 
pola della stessa chiesa. Amareggiato, il D. si ri- 
tirò allora a Napoli (1630), ove trascorse gli ultimi 
anni attendendo alla decorazione della Cappella 
di San Gennaro in Duomo. Fra gli esiti più alti 
della sua pittura vanno annoverati i vari paesaggi 
(Il guado, Roma, Gall. Doria Pamphili; La fuga in 
Egitto, Parigi, Louvre), in cui il sentimento della 
natura si dilata entro vasti scenari di bellezza clas- 
sicamente idealizzata. 

Domenico da Tolmezzo D. Mioni detto (Tol- 
mezzo, Udine, 1447 ca - Udine 1507) scultore e 
pittore italiano. Si formò a Udine, ma fu certa- 
mente in contatto sia con gli ambienti artistici ve- 
ronesi sia con le botteghe degli intagliatori gotici 
altoatesini. Lavorando spesso in collaborazione 
con il fratello Martino, realizzò grandi polittici li- 
gnei intagliati e dipinti, di gusto marcatamente go- 
tico e non privi di accenti popolareschi (Mus. Civ. 
di Udine; chiese di San Pietro a Zuglio Carnico, 
1484, e di San Floriano presso Illeggio, 1497). 
Domenico di Bartolo (Asciano, Siena, notizie 
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Domenico Veneziano 


«Madonna con il Bambino e i santi Licia, 
Francesco, Giovarmi Battista e Zanobi», detta 
«Pala di Santa Lucia de Magnoli» (1445-48): 
tempera su tavola, cri 209x213. Firenze, 


Uffizi. 


1420)- 1444/45) pittore italiano. La sua formazione, 
avviata a Siena, si completò a Firenze, dove studiò 
opere di Masaccio, Filippo Lippi, Donatello, in- 
tendendone bene le novità plastico-prospettiche 
(Madonna con il Bambino e angeli, 1433, Siena, 
Pin. Naz.) che inserì tuttavia in un contesto di acu- 
ta sensibilità goticheggiante. In seguito, perso il 
contatto con gli ambienti orientati verso un più 
vivace rinnovamento del linguaggio figurativo, la 
sua pittura relluì verso un realismo descrittivo che 
negli affreschi del Pellegrinaio dell’Ospedale di 
Siena (1441-44) si esprime in una fantasiosa alter- 
nanza di tratti gotici e rinascimentali. 

Domenico di Bartolomeo + Domenico Vene- 
ziano. 

Domenico di Giacomo di Pace + Beccafumi, 
Domenico. 

Domenico di Niccolò «dei cori» (Siena 1363- 
1450 ca) scultore italiano. Specializzatosi nella 
creazione di cori intagliati e intarsiati (da cui il so- 
prannome), fra 1415 e 1428 realizzò quello della 
cappella del Palazzo Pubblico di Siena, collabo- 
rando contemporaneamente ai commessi marmo- 
rei per il pavimento del Duomo (Re David fra 
quattro musici, 1423). Con Francesco di Valdam- 
brino e J. Della Quercia fu a Siena uno dei mag- 
giori scultori in legno, come documenta il nutrito 
corpus di opere riunito attorno alle documentate 
statue della Vergine addolorata e di San Giovanni 
già in Duomo (1414-15, Siena, San Pietro in Ovile), 
comprendente fra l’altro un Cristo risorto (Siena, 
Villa Chigi), un San Leonardo (pieve di Monti- 
chiello, presso Pienza) e una Madonna col Bam- 
bino {Grosseto, chiesa di Istia Ombrone), opere 
caratterizzate dall'espressività intensa ma control 
lata e dal ritmo armonioso e falcato dei panneggi, 
in piena Sintonia con i traguardi della coeva pittu- 
ra senese (Taddeo di Bartolo, Sassetta). 
Domenico di Paris (notizie 1453-92) scultore e 


architetto italiano. Di origine padovana, fu attivo 


a Ferrara; aiuto del Baroncelli, alla sua morte 
1453) completò il monumento a Borso d'Este 
1454, distrutto) e aggiunse le statue di Sun Gior- 


gio e San Muurelio alla Crocifissione della Catte- 


drale (1466). Dall'anno seguente data l’inizio del- 
la decorazione dell’anticamera di Palazzo Schifa- 
noia (1467), elegante parafrasi di modelli pittorici 
ferraresi. 

Domenico Veneziano D. di Bartolomeo detto 
(Venezia, inizi del sec. xv - Firenze 1461) pittore 
italiano. Nulla di certo si sa della sua formazione, 
avvenuta forse al seguito di Gentile da Fabriano, 
e delle sue iniziali attività. La prima notizia risale 
all'aprile 1438, quando l’artista, da Perugia dove 
stava dipingendo a fresco in casa Baglioni, indi- 
rizzò una lettera a Pietro de’ Medici a Firenze per 
sollecitare la commissione di una pala d'altare, 
mostrandosi bene al corrente degli avvenimenti 
artistici di quella città. A Firenze, infatti, aveva 
probabilmente già soggiornato, venendo in con- 
tatto con la nuova arte toscana e appassionandosi 
in particolare alle opere dell’Angelico, di Filippo 
Lippi e del Ghiberti. L'anno seguente D.V. è do- 
cumentato a Firenze, impegnato ad affrescare, 
con a fianco il giovane Piero della Francesca e 
Bicci di Lorenzo, le Storie della Vergine nel coro 
della chiesa di Sant'Egidio. Precedente il ciclo di 
Sant'Egidio (interrotto nel 1445 e di cui non re- 
stano che scarsi frammenti) è il tondo con l’Ado- 
razione dei Magi (Berlino, S'vatl. Mus.), già a Fi- 
renze in casa Guicciardini: si tratta di un’opera già 
matura, nella quale la misura e il saldo impianto 
toscano s'incontrano con l’alliorare di motivi ico- 
nografici tardogotici. mentre l’attento naturali- 
smo dei particolari e l'ampio paesaggio luminoso 
riconducono a modelli fiamminghi. Intorno al 
1438 avrebbe inoltre dipinto il tabernacolo del 
Canto dei Carnesccchi (quello che ne resta sì tro- 
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va alla Nat. Gall. di Londra), in cui l’applicazione 
della prospettiva accentua i valori geometrici e 
simmetrici. I medesimi caratteri, ma con ritmo an- 
cor più rigoroso nella struttura prospettica e con 
accordi di colori chiari e tersi che ricordano l’An- 
gelico, si ritrovano nella pala perla chiesa di San- 
ta Lucia de’ Magnoli (1445-48), che raffigura la 
Madonna con il Bambino e i santi Lucia, France- 
sco, Giovanni Battista e Zanobi (Firenze, Uffizi) 
entro un aperto loggiato rinascimentale. Alla pa- 
cata solennità e alla composizione simmetrica del- 
la pala si contrappone la narrazione vivace ed 
estrosa di alcuni dei pannelli della predella, 
smembrata e divisa tra la Nat. Gall. di Washing- 
ton (San Francesco riceve le stigmate e il Battista 
nel deserto), il Fitzwilliam Mus. di Cambridge 
(Miracolo di san Zanobi e Annunciazione) e gli 
Staatl. Mus. di Berlino (Martirio di santa Lucia). 
Tra le opere che sono attribuite a D.V. si ricorda- 
no in particolare la Madonna con il Bambino del- 
la Nat. Gall. di Washington e quella della Coll. 
Berenson a Settignano. 

Donatello Donato di Niccolò di Betto Bardi det- 
to (Firenze 1386-1466) scultore italiano. Formato- 
si nella bottega del Ghiberti in lavori di rifinitura 
della prima porta del Battistero, passò nel 1407 
alle dipendenze dell'Opera del Duomo e lavorò, a 
fianco di Nanni di Banco, a una serie di statue che 
rappresentano altrettanti tentativi di rinnovamen- 
to del linguaggio gotico: il David in marmo (1409, 
Firenze, Bargello), dove l’ondulazione gotica già 
acquista vigore naturalistico e dove D. già pone il 
problema della forma plastica libera nello spazio, 
così come l’amico Brunelleschi lo poneva negli 
studi per la cupola; il San Marco (1411-12) e il San 
Pietro per Orsanmichele; il San Giovanni Evan- 
gelista (1413-15) per il Duomo (ora a Firenze, 
Mus. dell'Opera del Duomo). Frattanto, in occa- 
sione di un primo soggiorno a Roma col Brunel- 
leschi, attestato dalle fonti nei primi anni del se- 
colo, D. subì la prima profonda impressione del- 
l’arte e della civiltà antica. Dal 1416 lavorò alla 
statua del San Giorgio per una nicchia di Orsan- 
michele (l'originale si trova oggi al Bargello) e al 
rilievo sulla base, con la Liberazione della princi- 
pessa dal drago (tuttora a Orsanmichele). La sta- 
tua, divenuta simbolo della visione eroica dell’uo- 
mo propria del Quattrocento. deve la sua forza 
alla perfetta collocazione del saldo volume plasti- 
co in uno spazio calibrato, concepito nello spirito 
della prospettiva brunelleschiana, la cui cono- 
scenza, già esperta, è dimostrata dal trattamento 
«pittorico» del digradare dei piani nel sottostante 
rilievo. D. forza spesso, genialmente, la raziona- 
lità della misura spaziale del Brunelleschi, come si 
vede nel gruppo del campanile // sacri ficio di Isac- 
co (1421, Mus. dell'Opera del Duomo), nella dia- 
lettica tra il vigore plastico della statua di San Lu- 
dovico da Tolosa e la misura spaziale della nic- 
chia (1423-25, per Orsanmichele. ora al Mus. del- 
l'Opera di Santa Croce) e nelle tombe dell’anti- 
papa Giovanni xxm nel Battistero fiorentino e del 
cardinal Brancacci per Sant'Angelo a Nilo a Na- 
poli (1427, entrambe in collaborazione con Mi- 
chelozzo, col quale D. tenne bottega dal 1425 al 


1433 ca). In quest’ultima opera D. applica magi- 
stralmente, nel rilievo dell'Assunta, la tecnica del- 
lo «stiacciato» o «schiacciato». Nella formella 
bronzea per il fonte battesimale di Siena col Ban- 
chetto di Erode (1423-27) la prospettiva è attuata 
attraverso una scandita successione di piani che 
esalta il senso drammatico delle figure in primo 
piano, colpite dalla luce. Tra i Pro feti del campa- 
nile del Duomo di Firenze (Mus. dell'Opera del 
Duomo) spiccano il Geremia (1427-35), dove la 
luce incide le forme e accentua il realismo della 
testa, ispirato a un modello popolano e controlla- 
to sul realismo della ritrattistica romana, e l’Aba- 
cuc, detto lo Zuccone (1423-25), dove la stessa 
tensione drammatica attinge culmini di visionaria 
crudezza. Di nuovo a Roma (1432-33), D. eseguì, 
probabilmente con Michelozzo, il Tabernacolo 
del Sacramento in San Pietro e la lastra tombale 
Crivelli all’Aracoeli. Nel capolavoro eseguito al 
ritorno a Firenze, il David in bronzo (Bargello), il 
nudo bronzeo a tutto tondo propone un cosciente 
e programmatico riferimento ai modelli della sta- 
tuaria antica; ma l’originalità dell’opera sta nella 
fusione tra rievocazione dell’antico e irrequietez- 
za del modellato in una continua modulazione di 
luce e ombra. L'ispirazione delle opere donatel- 
liane di questo periodo è quanto mai variata: ac- 
canto alla sottile e controllata liricità dell’Annun- 
ciazione (1435, Santa Croce) troviamo lo sfrenar- 
si delle danze di putti nel pulpito esterno del Duo- 
mo di Prato (1429-39, con Michelozzo) e nella 
Cantoria del Duomo fiorentino (1433-39, Mus. 
dell’Opera del Duomo): qui il movimento è libero 
e ininterrotto, in una visione mitica, dove l’abban- 
dono a un’ebbra vitalità celebra il suo trionfo co- 
me in un mistero dionisiaco. Drammatica è invece 
la concitazione degli Apostoli e dei Martiri nelle 
due porte in bronzo della Sacrestia Vecchia di 
San Lorenzo, la cui decorazione è completata da- 
gli otto tondi in stucco a rilievo policromo. sotto la 
cupola. Nel 1443 D. è chiamato a Padova per ese- 
guire il monumento equestre al capitano di ventu- 
ra Frasmo da Narni detto il Gattamelata. In atte- 
sa delle decisioni relative al monumento, lavora 
anche nella Basilica del Santo, alla recinzione del 
coro, e crea il Crocifisso in bronzo, dall’aspro e 
doloroso modellato. Dal 1446 in poi. D. lavora. 
con l’aiuto di scultori locali, quali il Bellano e il 
Riccio, al monumentale altare del Santo, più tardi 
scomposto e arbitrariamente ricostruito alla fine 
del secolo scorso. Dalle singole parti dell'altare 
(le statue bronzee della Madonna e dei Santi.) ri- 
lievi con 1 Miracoli di sant'Antonio, pure in bron- 
zo, il rilievo della Deposizione in pietra) emana 
comunque tutta la forza dell’arte di D. La singo- 
lare figura della Vergine col Bambino. sebbene 
frontale e immobile. è carica di contenuta tensio- 
ne; nei rilievi dei Miracoli del santo. come nei ri- 
lievi fiorentini della Sacrestia di San Lorenzo, le 
regole della prospettiva brunelleschiana sono for- 
zate in modo particolare. per accentuare la 
profondità dello spazio. atto a contenere l’affol- 
larsi drammatico delle figure. modellate in modo 
estremamente nervoso e vibrante. Nel Garamela- 
ta*, invece, eseguito dal 1447 al 1453. l'ispirazione 
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al monumento equestre dell'antichità (in primo 
luogo al Marco Aurelio nella piazza del Campido- 
glio a Roma) porta D. a una delle sue più alte rea- 
lizzazioni: i saldi volumi del gruppo, perfettamen- 
te calibrati, si animano nella vibrante intensità del 
modellato, nell’acuta individuazione ritrattistica 
del volto, fissato in un'espressione di contenuta 
tensione. Il soggiorno di D. a Padova riveste 
un'importanza storica eccezionale, soprattutto 
perché egli introdusse, nella sua drammatica e 
originale interpretazione, il gusto e il linguaggio 
del rinascimento fiorentino in un ambiente anco- 
ra legato alle tradizioni gotiche. Specialmente at- 
traverso la pittura del Mantegna, che profonda- 
mente risenti delle opere padovane di D., i nuovi 
ideali del rinascimento si diffonderanno rapida- 
mente in tutta l'alta Italia. 

Non meno importante è la sua ultima attività, 
svolta a Firenze, verso il 1454, e a Siena fino al 
1461 (il San Giovanni bronzeo in Duomo, e i mo- 
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1 «San Giovanni 
Evangelista» (1413-15): 
scultura in marmo, 

h cm 210. Firenze, Museo 
dell'Opera del Duomo. 

2 «David»: scultura in 
bronzo, h cm 158. Firenze, 
Bargello. 

3 «Giuditta e Oloferne» 
(1455-60): bronzo, 

h cm 236. Firenze, Palazzo 
Vecchio. 

4 «Cantoria» per il Duomo 
di Firenze (part., 1433-39): 
marmo e mosaico, 

cm 248 X570. Firenze, 
Museo dell'O pera del 
Duomo. 


delli, oggi scomparsi, per le non eseguite porte in 
bronzo del Duomo). Appartengono a questi ulti- 
mi anni il gruppo della Giuditta e Oloferne (1455- 
60), bronzeo coronamento di una fontana nel 
giardino di Palazzo Medici, prima di essere collo- 
cato davanti al Palazzo Pubblico, come simbolo 
della libertà repubblicana; i due pulpiti di San Lo- 
renzo, in bronzo (1460-66, con larga partecipazio- 
ne del discepolo Bertoldo e forse del Bellano), ca- 
ratterizzati dalle affollate composizioni che svi- 
luppano le drammatiche visioni dei rilievi pado- 
vani, e la Maddalena in legno policromo, per il 
Battistero. Tutte le risorse del naturalismo veristi- 
co di D. concorrono in quest'opera a creare 
un'immagine quasi spettrale, consunta, profonda- 
mente tragica, che, assieme alle forme contratte 
dei rilievi dei pulpiti, sono eloquente testimonian- 
za della crisi degli ideali della civiltà del primo 
Quattrocento. Creatore e massimo rappresentan- 
te del classicismo umanistico fiorentino, D. ne su- 
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però al tempo stesso i limiti stilistici e culturali: l’i- 
spirazione classica fu da lui sempre rivissuta con 
straordinaria libertà e spregiudicatezza, in dialet- 
tico e vivo rapporto con la realtà umana e politica 
di Firenze e del suo popolo. Profondamente sen- 
sibile alle vicende storiche, nella sua opera matu- 
ra e tarda D. seppe cogliere i sintomi della crisi 
degli ideali dell’umanesimo, lasciando un’eredità 
di problemi nuovi che, in modo diverso, affronte- 
ranno Leonardo e Michelangelo. 

Donato (Venezia, notizie dal 1344 al 1386) pitto- 
re italiano. Eseguì in collaborazione con Catarino 
l’Incoronazione della Vergine della Coll. Querini 
Stampalia di Venezia (1372), in cui appare legato 
ai modi aulici neobizantini di Paolo Veneziano, 
mentre le sue opere precedenti denunciano spun- 
ti di cultura gotica. 

Donato di Pascuccio di Antonio + Bramante. 
Donducci Giovanni Andrea + Mastelletta. 
Dongen Kees van + Van Dongen, Kees. 
Donghi Antonio (Roma 1897-1963) pittore ita- 
liano. Le sue opere iniziali testimoniano una pro- 
pensione al realismo, perseguito fra suggerimenti 
impressionisti e soluzioni novecentesche. Ma già 
dal 1924 D. rivela un suo mondo personale, inva- 
so da una luce fissa e assorta, quotidiano nelle ap- 
parenze ma risolto nella dimensione del «reali- 
smo magico» teorizzato da Bontempelli e pittori- 
camente tradotto, attraverso una lucida fedeltà di 
rappresentazione, in uno spazio immoto, incanta- 
to, saldamente definito (// cacciatore, 1929, Roma, 
Gall. Naz. d’Arte Mod.; Battesimo, 1930, Torino, 
Gall. Civ. d'Arte Mod.). Dopo il 1930 la vena 
«candida» della pittura di D. si accentua, lasciando 
affiorare il ricordo dell’opera di H. Rousseau (/ 
chiosco rosso, 1938, Roma, Coll. Corrado Sofia). 
Donner Georg Raphael (Essling 1693 - Vienna 
1741) scultore austriaco. Lavorò a Vienna, Sali- 
sburgo e Presburgo, creando gruppi di figure per 
chiese, castelli e piazze (San Giovanni Nepomuce- 
no per il Castello Harrach, 1727; decorazione del- 
la Cappella dell’Elemosinario nel Duomo di Pre- 
sburgo, 1725-32; Fiumi della Fontana del Neuer 
Markt a Vienna, ora nell’Osterreichisches Ba- 
rockmus.; Pietà del Duomo di Gurk). La sua ope- 
ra contempera gli elementi rococò con i tratti più 
severi della scultura seicentesca italiana. 

Dorazio Piero (Roma 1927) pittore italiano. Gio- 
vanissimo, espose con il gruppo romano Arte So- 
ciale, interessandosi contemporaneamente al fu- 
turismo. Insieme a P. Consagra e G. Turcato 
firmò nel 1947 il manifesto della pittura astratta 
italiana, Forma. Sperimentatore instancabile, si è 
dedicato a una coerente ricerca sulle interferenze 
e le tessiture cromatiche, con lavori in cui sottili 
segni di colore si incrociano, si allargano in bande 
(La ribambelle des Gobelins, 1964, Torino, Gall. 
Civ. d'Arte Mod.), si enucleano in macchie libe- 
ramente impaginate entro la tela. Di particolare 
rilievo le sue presenze alle Biennali veneziane del 
1960 e 1966. 

Doré Gustave-Paul (Strasburgo 1832 - Parigi 
1883) disegnatore, incisore, scultore francese. Au- 
todidatta, a soli 11 anni eseguì le prime litografie; 
a 15 cominciò a disegnare per la rivista «Journal 


pour rire», esercitando la sua sensibilità al grotte- 
sco. Illustrò il Gargantua (1854), i Contes dròlati- 
ques di Balzac (1856), le Favole di Perrault (1862), 
il Don Chisciotte (1863), la Divina Commedia 
(1861-68), l'Or/ando furioso (1879). Nel 1868 era 
a Londra, dove dalla diretta osservazione della 
miseria dei ceti popolari trasse le xilografie per 
Londra di Enault: in queste illustrazioni sviluppò 
un inedito realismo sociale, cogliendo a fondo le 
dimensioni della metropoli proletaria. Nei suoi 
esiti stilistici migliori l’opera di D. sviluppa un lu- 
minismo assai suggestivo che anticipa taluni mo- 
duli simbolisti. Fu anche scultore di un certo rilie- 
vo, ma è come illustratore che raggiunse la fama. 
La sua popolarità, dovuta soprattutto alle indovi- 
natissime incisioni eseguite per le Fiabe di Per- 
rault e a quelle, facilmente suggestive, della Divi- 
na Commedia, non ha praticamente precedenti 
nell’ambito degli illustratori. 

Dorfles Gillo (Trieste 1910) teorico, critico d’arte 
e pittore italiano. Laureato in medicina con una 
specializzazione in psichiatria, ha coltivato preco- 
cemente l’interesse critico per l’arte contempora- 
nea collaborando con numerosi periodici artistici, 
letterari e filosofici. Trasferitosi a Milano, nel 
1948 fu tra i fondatori del mac (Movimento Arte 
Concreta), alla cui attività ha partecipato sino alla 
fine degli anni Cinquanta con una propria signifi- 
cativa produzione pittorica. Dal 1969 ha tenuto la 
cattedra di Estetica nelle università di Milano, Ca- 
gliari e Trieste. Tra i suoi numerosi saggi critico- 
teorici, soprattutto dedicati alla sociologia dell’ar- 
te, si ricordano // divenire delle arti (1959), Ultime 
tendenze nell'arte d’oggi (1961, 1973), Il kitsch 
(1968), Le oscillazioni del gusto (1970), Il divenire 
della critica (1976), Elogio della disarmonia (1986), 
Il feticcio quotidiano (1988), Conformisti (1997). 
dorico, stile termine convenzionale che designa 
l'insieme della produzione artistica dei doni, inse- 
diati nel sud del Peloponneso dalla fine del ll mil- 
lennio a.C. e fondatori di colonie in Magna Gre- 
cia e in Sicilia. In architettura è uno dei tre + or- 
dini greci classici: la + colonna è senza base e 
poggia direttamente sullo + stilobate, è rastrema- 
ta, con fusto scanalato, leggermente rigonfio a 1/3 
dal piede (énrasi); il capitello è costituito da un 
echino a profilo ovoidale e da un abaco a prisma; 
la trabeazione presenta un fregio in cui si alterna- 
no metope lisce o a bassorilievo e triglifi. 
Dorigny Louis (Parigi 1654 - Verona 1742) pitto- 
re francese. Figlio di Michel D. e nipote di S. 
Vouet, già nel 1671 è documentato a Roma: negli 
anni seguenti viaggiò per l’Italia (Umbria, Mar- 
che) completando la sua educazione classicistica, 
principalmente su modelli bolognesi. Tra il 1678 e 
11 1688 soggiornò a Venezia, dove le sue comples- 
se decorazioni a fresco e stucco e le sue tele di sog- 
getto allegorico e mitologico incontrarono grande 
successo presso committenti aristocratici (Palazzo 
Zenobio). A Verona dal 1687, vi trascorse il resto 
della vita svolgendo una intensissima attività di 
decoratore in villa e pittore di pale d'altare. 
Dorigny Michel (Saint-Quintin 1617 - Parigi 
1665) pittore e incisore francese. Genero e allievo 
di S. Vouet, ne seguì il brillante gusto barocco in 
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«Alcina»: olio su tela, cn 100,8x136,1. 
Washington, National Gallery, Coll. 
Kress. 


dipinti e affreschi decorativi (soffitti per numero- 
si palazzi parigini: per il Castello di Vincennes, in 
parte distrutti; Pan e Siringa, Parigi, Louvre); ma 
deve la sua fama soprattutto a una serie di 90 inci- 
sioni ca tratte da opere del maestro. 

Dòrpfeld Wilhelm (Barmen 1853 - Leucade 
1940) archeologo tedesco. Allievo a Berlino del- 
l'architetto F. Adler, condusse importanti campa- 
gne di scavo a Olimpia (1906-09 e 1921-30), dove 
mise in luce gran parte degli edifici del santuario, 
e a Corfù. Affiancò H. Schliemann negli scavi di 
Troia, Tirinto e Micene e, dopo la sua morte 
(1890). scoprì gli strati omerici di Troia. Fu a lun- 
go segretario dell’ Istituto archeologico germanico 
di Atene. Tra le sue pubblicazioni: Troia e Ilio 
(1894), Olimpia antica (2 voll., 1935). 

D’Ors Eugenio (Barcellona 1882 - Villanueva y 
Geltrù 1954) scrittore d’arte e saggista spagnolo. 
Si occupò ampiamente di arte figurativa, scriven- 
do saggi su problemi di critica (// segreto della cri- 
tica d'arte, 1954) e su artisti (Poussin e El Greco, 
1922; L'arte di Goya, 1928: Picasso, 1930). Parti- 
colarmente importante è il suo libro Del barocco 
(Parigi, 1935), dove il barocco è inteso come una 
sorta di categoria sovrastorica, ricorrente lungo 
l’arco delle vicende artistiche e letterarie. 

Dosio Giovanni Antonio (Firenze o San Gimi- 
gnano 1533 - Napoli, dopo il 1610) architetto e 
scultore italiano. Educatosi a Roma con Raffaello 
da Montelupo, scolpì alcuni monumenti sepolcra- 
li in San Pietro in Montorio e in San Lorenzo in 
Damaso (tomba di A. Caro, 1566). Contempora- 
neamente dava alle stampe un volume di suoi di- 
segni dedicati alle antichità romane: Urbis Romae 
aedi ficiorum illustrium quae supersunt reliquiae 
(1569). Tornato a Firenze, si dedicò esclusiva- 
mente all'architettura con opere ricche di richiami 
a Michelangelo (cappelle Gaddi in Santa Maria 
Novella e Niccolini in Santa Croce) e alla tradi- 
zione fiorentina e sangallesca (Palazzo Arcivesco- 
vile e Palazzo Larderel in via Tornabuoni, 1580). 
In tutte portò un notevole nitore di superfici e di 
membrature e una sicura misura delle proporzio- 


ni, con una ricerca della perfezione formale tipica 
del gusto manierista della Firenze medicea. Non 
diversamente operò, dopo il 1591, a Napoli, nella 
chiesa di San Filippo Neri e nei restauri alla Cer- 
tosa di San Martino, dove inserì maioliche poli- 
crome per ravvivare e scandire le superfici. 
dossale propriamente, il riquadro in pietra o in 
altri materiali che si erge dietro l’altare e lo sovra- 
sta; più tardi è divenuto sinonimo di + paliotto. 
Dossi Dosso, pseudonimo di Giovanni Luteri 
(Tramuschio presso Mirandola, Modena, 1486? - 
Ferrara 1542) pittore italiano. La sua attività si 
svolse quasi esclusivamente al servizio di Alfonso 
d'Este: fanno eccezione lavori giovanili per Man- 
tova (1512) e gli affreschi nella Villa Imperiale a 
Pesaro (1530 ca) e nel Castello del Buonconsiglio 
a Trento (1531-32 ca). La sua frequentazione di 
Venezia, documentata a partire dal 1516, era cer- 
tamente iniziata alla fine del decennio preceden- 
te: fin dalle prime prove egli mostra, infatti, di 
ispirarsi al cromatismo di Giorgione e di Tiziano 
giovane, interpretandolo sul filo d'un gusto ec- 
centrico e audacemente personale. Nel 1517 si 
recò a Firenze ed è stato ipotizzato un precedente 
viaggio a Roma. Schietto erede dell’estroso anti- 
conformismo ferrarese, diede il meglio in dipinti 
di piccolo formato, di tema sia sacro sia profano, 
nei quali sperimentò una pittura di tocco e di 
macchia, impreziosita da magiche fosforescenze e 
improvvise accensioni di colore (/dillio, New 
York, Metropolitan Mus.; Deposizione, Londra, 
Nat. Gall.). Inconfondibile è la sensibilità poetica 
che si rivela negli sfondi paesistici e che sospende 
le scene in atmosfere romantiche o fantastiche 
(Partenza degli Argonauti, Washington, Nat. 
Gall.). Controversa è la cronologia della sua ope- 
ra per la scarsità di dipinti datati o databili, come 
il Polittico Costabili della Pin. Naz. dì Ferrara (in 
collaborazione con il Garofalo), che i documenti 
riferiscono al 1513-14, e la Pala di san Sebastiano 
del Duomo di Modena (1522). Entrato in contat- 
to, a Firenze e Roma, con l’arte centroitaliana, si 
volse a forme più ampie e classicamente compo- 
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ste, come appare già dopo il 1520, sia nei dipinti 
d'altare (Madonna con san Giorgio e san Michele, 
1525, Modena, Gall. Estense; San Sebastiano, Mi- 
lano, Brera) sia in quelli di tema fiabesco-mitolo- 
gico come la Maga Melissa e |’ Apollo (ambedue a 
Roma, Gall. Borghese), | Alcina (Washington, 
Nat. Gall.) o Giove pittore di farfalle (Vienna, 
Kunsthistorisches Mus.). Tutt'altro che sopita, la 
sua ispirazione più genuina torna negli umori iro- 
nici e nelle deformazioni anticlassiche che sem- 
brano parodiare lo stile eroico di Michelangelo 
(Allegoria della Musica, Firenze, Mus. Horne). Le 
opere tarde, come gli affreschi per Pesaro e Tren- 
to e numerosi dipinti da cavalletto (A//egorie, Mo- 
dena, Gall. Estense), mostrano invece l’evoluzio- 
ne verso una maniera più convenzionale e regola- 
rizzata sotto l'influenza di Giulio Romano. A tale 
svolta non fu estranea la collaborazione del fratel- 
lo BATTISTA (?, 1497 ca - Ferrara 1548), che, entra- 
to in rapporto a Roma con la scuola di Raffaello, 
lavorò attivamente a Ferrara per la corte estense, 
proseguendo il filone allegorico-mitologico (La 
notte, Dresda, Gemàldegal.) e specializzandosi 
anch'egli in dipinti di piccolo formato (Sacra Fa- 
miglia con san Giovanni, Roma, Gall. Borghese). 
Dotti Carlo Francesco (Bologna 1670 ca - 1759) ar- 
chitetto italiano. Di gusto sobrio e misurato, legato 
alla tradizione classica della scuola bolognese set- 
tecentesca, lavorò quasi esclusivamente nella città 
natale: si ricordano i iÎmaneggiamenti della chiesa 
di San Domenico, l’altare di Sant’'Ivo in San Petro- 
nio, lo scalone di Palazzo Davia Bargellini, Palazzo 
Agucchi in via Santo Stefano. La sua opera princi- 
pale è il Santuario della Madonna di San Luca 
(1723-57): a pianta ellittica, coperto da cupola e 
con un portico a tenaglia, l’edificio è divenuto, per 
la sua felice posizione scenografica, uno degli ele- 
menti più caratteristici del paesaggio bolognese. 
Dottori Gerardo (Perugia 1884-1977) pittore ita- 
liano. Dopo una prima fase divisionista, aderì al 
futurismo, la cui poetica sviluppò a partire dal 
1919-20. Tra i firmatari del manifesto dell’aero- 
pittura (1929), si affermò come uno dei più signi- 
ficativi inventori di liriche prospettive aeree (Mi- 
racolo cli luci, volando, 1932, Roma, Gall. Naz. 
d'Arte Mod.). Nel 1929 decorò le pareti e il soffit- 
to dell'aeroporto di Ostia. 

Dou Gerrit (Leida 1613-75) pittore olandese. Fi- 
glio di un incisore, frequentò la bottega di Rem- 
brandt a Leida dal 1628 al 1630. Dopo la partenza 
del maestro per Amsterdam, diede inizio nella 
città natale, sotto l'influsso della prima maniera 
di Rembrandt, alla lunga tradizione della Scuola 
di Leida, caratterizzata da dipinti di piccolo for- 
mato, eseguiti con minuziosa precisione nei parti- 
colari e con una tecnica paziente e raffinata. Le 
sue opere - ritratti, scene religiose e di genere, na- 
ture morte, come i quadri conservati a L'Aia, 
Mauritshuis: a Dresda, Gemàldegal.; a Boston, 
Mus. of Fine Arts — furono tra le più ricercate e 
valutate dai collezionisti per quasi due secoli; e 
sue composizioni con figure in interni, inquadrate 
dalla comice di una finestra ad arco, o con scene 
nottume illuminate da candele o lanterne e pre- 
ziosìi effetti di contrasti chiaroscurali ( Fanciulla 


con lanterna alla finestra, Vienna, Kunsthistori- 
sches Mus.; La moglie del pescatore, Amsterdam, 
Rijksmus.), furono frequentemente riprese e imi- 
tate da artisti contemporanei. 

Doughty Thomas + Hudson River School. 
Douglas Stan + videoarte. 

Dova Gianni (Roma 1925 - Pisa 1991) pittore ita- 
liano. Dopo gli studi a Brera, è stato uno dei pro- 
tagonisti dell'avanguardia milanese a cavallo del 
1950, tra spazialismo, esperienze di arte astratto- 
geometrica e concreta, movimento nucleare e art 
autre. La sua versione dell’informale è caratteriz- 
zata da suggestioni di derivazione surrealista, spes- 
so allusive a mutevoli esistenze organiche {Nel 
paesaggio, 1955, Milano, Civ. Mus. d’Arte Cont.). 
Dove Arthur (Canandaigua, New York, 1880 - 
Centerport, Long Island, New York, 1946) pittore 
statunitense. Dopo una prima esperienza come il- 
lustratore, soggiornò in Francia (1907-08) dove 
assimilò l’esperienza fauve. Al suo ritorno negli 
Stati Uniti, fece parte del primo gruppo di moder- 
nisti americani; le sue opere degli anni Dieci — ba- 
sate sull'idea degli equivalenti simbolici derivati 
dalla natura per dar forma a stati emotivi e non 
lontane dalla maniera di F. Marc — contribuirono 
ad avviare l’astrattismo americano (Natura sim- 
bolizzata n. 2, 1914, Chicago, Art Inst.; Musica 
sentimentale, 1917, New York, Metropolitan 
Mus.). Dopo una breve ma significativa esperien- 
za d’impronta dadaista — gli assemblaggi Ritratto 
di Ralph Dusenberry (1924, New York, Metropo- 
litan Mus.), nel quale compaiono elementi antici- 
patori della pop art, e Ritratto di Alfred Stieglitz 
(1925, New York, Mus. of Mod. Art} — pervenne 
a un’astrazione lirica di estrema sintesi formale 
(Mezzogiorno, 1944, Wichita, Kansas, Art Mus.). 
drappeggio + panneggio. 

dripping (ing/., «sgocciolamento») tecnica pittori- 
ca gestuale. Già utilizzata da M. Est, ma princi- 
palmente associata all’action painting di J. Pollock, 
consiste nel lasciar sgocciolare un colore molto 
fluido (smalto opaco o vernici industriali) diretta- 
mente dal pennello o dal barattolo sulla tela, stesa 
sul pavimento senza supporto. Manifestazione di 
un’urgenza e di un ardore espressivi, il d. reinter- 
preta in chiave gestuale la «scrittura automatica» 
surrealista. Il mutato rapporto con la superficie pit- 
torica, vissuta come inedito spazio emozionale, nel 
quale l’artista fisicamente «entra» partecipando 
nel contempo alla sua creazione con un gesto oscil- 
lante tra l'intervento casuale e il controllo espressi- 
vo, è considerato all'origine dell'+ happening. 
drélerie termine indicante sia le figure bizzarre o 
grottesche che compaiono nella decorazione mar- 
ginale e nelle iniziali miniate dei codici gotici. sia 
le piccole sculture di animali, spesso fantastici. 
con cui sono ornati doccioni, cornici e riquadri 
delle finestre nelle cattedrali gotiche. 

Dubois Jacques (Parigi 1693 ca - 1763) ebanista 
francese. Lavorò a lungo per Luigi xv. I suoi mo- 
bili, per lo più di piccole dimensioni (tavoli da gio- 
co, sécretaires), sono impiallacciati in legni esotici 
e a volte decorati con lacche: quasi sempre sono 
ornati con applicazioni in bronzo cesellato e dora- 
to. Alla sua morte, la sua attività fu proseguita 
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Dubreuil Toussaint (Parigi 1561 ca - 1602) pittore 
francese. Rappresentante autorevole della seconda 
Scuola di Fontainebleau, fu influenzato dalle opere 
del Primaticcio e del Rosso Fiorentino. Oltre che a 
Fontainebleau, lavorò al Castello di Saint-Ger- 
main-en-Laye, eseguì la decorazione della «piccola 
galleria» del Louvre e preparò cartoni per arazzi 
(cicli con Storia di Psiche e Storia di Diana). 
Dubuffet Jean (Le Havre 1901 - Parigi 1985) pit- 
tore francese. Trasferitosi a Parigi nel 1918, si de- 
dicò alla pittura dal 1942, dopo averla fino allora 
alternata all'attività di commerciante. La sua pro- 
duzione artistica si è intrecciata, soprattutto nella 
fase iniziale, con la raccolta e la diffusione — attra- 
verso mostre (dal 1947), pubblicazioni (Cahiers de 
lArt Brut) e infine il Museo dell'Art brut di Lo- 
sanna, nato dalla sua collezione — di oggetti e di- 
pinti realizzati da individui sprovvisti di una speci- 
fica educazione artistica come alienati, dilettanti, 
bambini. Tali opere, nel loro insieme appunto de- 
finibili come + art brut, rappresentavano per D. i 
modelli di possibilità espressive e comunicative 
del tutto alternative, nella loro spontanea indi- 
pendenza linguistica e tecnica, a una cultura, non 
soltanto artistica, sentita come opprimente (Asfîs- 
siante cultura, del 1968, è il titolo del suo ultimo 
importante testo teorico). Quanto alla produzio- 
ne artistica di D., che ha proceduto per cicli, si è 
sviluppata dall'indagine sulle possibilità espressi- 
ve della materia e, insieme, dall’adesione all’espe- 
rienza e al linguaggio dell'uomo comune. Dopo la 
«peinture de la vie moderne», cui l'artista si de- 
dicò nel periodo della seconda guerra mondiale, 
le Hautes Pates (1945-46) e i Ritratti (1946-49) 
aprono un vasto campo di ricerche collegabili al- 
l’informale materico, sviluppate nei cicli dei Pae- 
saggi grotteschi (1949-50) e dei Corpi di signore 
(1950-51), realizzati secondo le tecniche delle cul- 
ture primitive. e dei Suoli e terreni (1951-52), sor- 
ta di spesse stratificazioni geologiche. L'impiego 


Jean Dubuffet 
«Guance con 
fossetta» (1955): 
collage con ali di 
farfalle, matite, 
cm 323x201. 
Coll. priv. 


di materiali diversissimi (collages di precedenti di- 
pinti, carta di giornale, elementi vegetali, ali di 
farfalla) caratterizza le opere della serie Asserm- 
blaggi di impronte, Quadri di assemblaggio, Tex- 
turologie (1953-59) e I successivi cicli dei Fenome- 
ni (1958-62) e delle Materiologie (1959-60). 
L’Hourlope (1961-62) rappresenta un punto d’ar- 
rivo della complessa esperienza di D., che eviden- 
zia agganci col dada e con l'espressionismo, ma si 
definisce e si sviluppa con ricerche continuamente 
nuove (Gabinetto logologico, 1967; Accumuli, in 
polistirene, 1968; Ritagli dipinti, 1971), in un con- 
trappunto, sempre estremamente personale, di 
vari filoni dell'avanguardia, dalla pop e dalla op 
art fino all’environment e alla performance. 
Ducati Pericle (Bologna 1880 - Cortina d'Am- 
pezzo, Belluno, 1944) archeologo italiano Allievo 
di E. Brizio, si formò alla Scuola archeologica di 
Roma e di Atene, occupandosi di pittura vascola- 
re. Nominato professore a Catania (1912), passò 
poi a Torino (1916) e a Bologna (1920). Si dedicò 
soprattutto allo studio dell’arte e della civiltà etru- 
sca, di cui cercò di individuare i differenti centri di 
produzione, e, successivamente, a problemi di 
preistoria e protostoria. Tra le sue opere: Storia 
della ceramica greca (1922), Etruria antica (1927), 
Storia dell'arte etrusca (1927) e, in collaborazione 
con G.0. Giglioli, Arte etrusca (1927). 

Duccio di Buoninsegna (Siena 1255 ca - 1318/19) 
pittore italiano. Perdute le opere documentate fra 
il 1278 e il 1285 (si ricordano la decorazione di- 
pinta di casse per la custodia di documenti del co- 
mune senese e le tavolette della Biccherna che D. 
continuerà a dipingere fino al 1295), l’unica opera 
attribuibile sicuramente agli anni giovanili (prima 
del 1285) è la piccola Madonna di Crevole, ora al 
Mus. dell'Opera del Duomo a Siena, nella quale 
vive ancora la severa tenerezza delle Madonne bi- 
zantine, benché animata da una nuova vitalità. 
Nel 1285 l'artista dipinse una Maestà (ora agli Uf- 
fizi) per la Compagnia dei laudesi di Santa Maria 
Novella a Firenze, ma il suo nome fu sostituito 
ben presto da quello di Cimabue; e tale errata at- 
tribuzione fu sostenuta a lungo, anche dopo il ri- 
trovamento del documento di allogazione (1790). 
La Madonna Rucellai, come viene ora chiamata 
la celebre Muestà, è opera chiave nel percorso di 
D. che in essa stemperò il solenne impianto bi- 
zantino nel nuovo fasto gotico (il trono prezioso, 
il meandro dorato del manto), senza dimenticare 
il nuovo senso della forma che a Firenze veniva 
allora proposto da Cimabue. La critica moderna 
ha indagato a lungo (e con esiti disparati) sui rap- 
porti di D. col suo grande contemporaneo fioren- 
tino, supponendo anche una loro compresenza 
nel cantiere della basilica francescana di Assisi, 0 
ipotizzando un terzo maestro, appunto il Maestro 
della Madonna Rucellai, contemperante gli ele- 
menti senesi e quelli fiorentini. Nel 1302 è docu- 
mentata una tavola con predella di D., per la Cap- 
pella dei Nove nel Palazzo Pubblico di Siena, ora 
perduta: mentre negli anni 1308-11 si situa l’ese- 
cuzione dell'opera più famosa: la grande pala 
d'altare a doppia faccia per l’altare maggiore del 
Duomo di Siena, con la Maestà circondata da 
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«Madonna Rucellai» (1285): tempera su tavola, 
cm 450x292. Firenze, Uffizi. 


schiere angeliche e santi (tra cui i quattro santi 
protettori di Siena) nella parte anteriore e, in 
quella posteriore, suddivisa in 26 scomparti, la 
Storia della Passione. In origine la pala era ornata 
da una predella con Storie dell'infanzia e della vi- 
ta pubblica di Cristo e da un coronamento gotico 
comprendente 16 pannelli con Vicende della vita 
della Vergine e del Cristo risorto. D. vi sviluppa 
una straordinaria varietà di trame compositive, 
spesso svincolate dal tradizionale racconto bizan- 
tino, rivelandosi anche acuto osservatore di dati 
naturali e quotidiani, percepiti nella nuova realtà 
del gotico italiano. Rimossa dall'altare del Duo- 
mo nel 1505 e smembrata nel 1771, sì che alcune 
delle piccole storie si trovano sparse nei mus. di 
tutto il mondo, la pala è ora conservata al Mus. 
dell'Opera del Duomo. Quest'opera di straordi- 
naria bellezza e di eccezionale intensità cromati- 
ca, legata a quel culto della Vergine che in Siena 
era molto sentito, fu pagata all'autore un prezzo 
altissimo e (come narrano i cronisti contempora- 
nei) venne accolta al suo apparire con grandi ma- 
nifestazioni di entusiasmo da parte di tutta la cit- 
tadinanza. Altre opere, tra il 1285 e il 1311, furono 
il disegno per la vetrata con il Seppellimento, l As- 
sunzione e l'’Incoronazione della Vergine nel Duo- 
mo di Siena (1288), in cui permane ancora l’in- 
fluenza di Cimabue, la Madonna del Kunstmus. 
di Berna (12%) ca), la Madonna dei francescani 
(1290-1300 ca, Siena, Pin. Naz.), che nvela uno sti- 


le già maturo, il polittico n. 28 della Pin. senese, 
due trittici del Mus. of Fine Arts di Boston e della 
Nat. Gall. di Londra, la Madonna Stoclet gia a 
Bruxelles, Coll. Stoclet. Sono degli ultimi anni il 
polittico n. 47 della Pin. senese, oggi rovinato, che 
l’artista eseguì con l’aiuto della bottega, e la bel- 
lissima (per quanto danneggiata) Maestà del D uo- 
mo di Massa Marittima. Recente è l’attribuzione 
al pittore di un affresco raffigurante La presa del 
Castello di Giuncarico ritrovato nella Sala del 
Mappamondo del Palazzo Pubblico di Siena. D. 
fu il più grande maestro della pittura senese fra 
Due e Trecento e, pur operando ancora sulla tra- 
ma dell'antica pittura bizantina, la rinnovò 
profondamente: ne sciolse il metallico contorno e 
gli schemi ormai stereotipati in una linea molto 
fluida, dimostrandosi precoce estimatore del rit- 
mo gotico; parallelamente, esaltò al massimo lo 
splendido smalto del colore orientale. Maestro di 
S. Martini, ebbe una serie di seguaci e imitatori di 
vario livello; tra i più noti: Ugolino di Neri, Segna 
di Bonaventura, il Maestro di Badia a Isola e il 
Maestro di Città di Castello. 

Duchamp Gaston + Villon, Jacques. 

Duchamp Marcel (Blainville 1887 - Neuilly-sur- 
Seine 1968) pittore francese. Fratello dello sculto- 
re R. Duchamp-Villon e fratellastro del pittore J. 
Villon, frequentò l’Académie Julian a Parigi, e nei 
dipinti dei primi anni (1908-12) si rifece alla lezio- 
ne dei neoimpressionisti e dei nabis; fu quindi vici- 
no al cubismo nella sua componente «orfica» del 
Gruppo di Puteaux. Nel Nudo che scende le scale 
n. 2 (1912, Filadelfia, Mus. of Art) si fa però evi- 
dente il distacco di D. dal cubismo in direzione di 
una ricerca più affine al futurismo. Il tema del qua- 
dro, esposto con molto scalpore l’anno seguente 
all’Armory Show di New York, già preludeva al- 
l’opera successiva, il grande dipinto sulastra di ve- 
tro, difficilmente decifrabile, della Sposa messa a 
nudo dai suoi scapoli, anche* (Filadelfia, Mus. of 
Art), documento di una ironica assimilazione del- 
l’uomo alla macchina, e ricco, d’altra parte, di rife- 
rimenti alla tradizione alchemica ed ermetica. L’o- 
pera, cui D. attese per anni (1915-23) e che lasciò 
incompiuta, segnò per l’artista l'abbandono della 
pittura: si trattava di un lavoro non semplicemente 
riducibile al dadaismo e peraltro anticipatore non 
solo del surrealismo ma anche, per certi aspetti, 
sia della pop art sia dell’arte concettuale degli anni 
Sessanta. Fin dal 1913 D. era andato sviluppando 
una sorta di nichilismo estetico, proponendo pole- 
micamente e ironicamente come opere d’arte 0g- 
getti comuni (ready-made), tolti dal loro contesto 
e trasformati in opere d’arte per il solo fatto di es- 
sere dichiarati tali dall’artista. Fu in occasione del 
suo primo viaggio a New York, dove giunse con 
una sfera di vetro contenente aria di Parigi. che D. 
incontrò F. Picabia e Man Rav. dando vita al dada 
americano (1915-19) con l'esposizione dei primi 
ready-made: tra i più paradossali. Fontana (origi- 
nale perduto, 1917-64). un orinatoio rovesciato 
che venne nfiutato dalla Society of Independent 
Artists. Altrettanto tipici di questa fase sono lo 
Scolabottiglie (1914) e Ruota di bicicletta (1913- 
64), risultante dal montaggio di una ruota su 
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1 «Nudo che scende le scale n. 2» (1912): olio su tela, cm 147,8 X88. Filadelfia, Museum of Art. 2 «Ruota di bicicletta» 
(1913-64): metallo e legno, h cm 126,5. New York, Coll. Sidney Janis. 3 «L.H.0.0.0 .» (1919): riproduzione fotografica e 


matita, cm J19,6X12,3. Coll. priv. 


uno sgabello (originali dispersi), così come 
L.H.0.0.0. (1919, Parigi, coll. priv.), cioè la fa- 
mosa riproduzione della Gioconda di Leonardo 
con l'aggiunta a matita di baffi e barba (nonché di 
un titolo giocosamente osceno risultante dalla let- 
tura in firancese delle lettere che lo compongono). 
Negli anni Venti D. si dedicò a ricerche ed esperi- 
menti ottico-percettivi, realizzò autoritratti foto- 
grafici in cui si esibiva tra l’altro in travestimenti 
femminili sotto lo pseudonimo di Rrose Sélavy, 
fotografie di «opere» effimere (Allevamento di 
polvere. 1920). Parigi, Coll. Man Ray) e cortome- 
traggi surrealisti (Anémic cinéma, 1926). 

Dopo un periodo di inattività — durante il quale si 
dedicò soprattutto al gioco degli scacchi (nel 1924 
fu campione dell’Alta Normandia; nel 1932 pub- 
blicò L'opposizione e i casi congiunti sono riconci- 
liati, sui finali di partita) e, dal 1942, all'attività di 
consulente artistico presso collezionisti e musei 
americani — riprese a realizzare oggetti ironici, che 
comunque riflettevano complessi e raffinati per- 
corsi mentali, basandosi anche su giochi di parole 
(Fresh Widow, 1920), che riprodusse in serie, con- 
vinto che «l’arte è un mezzo per autointossicarsi 
(come l’oppio)». La sua ultima grande opera, una 
sorta di environment, è Dati: /. La caduta d'ac- 
qua, 2. Il gas illuminante, eseguita tra il 1946 e il 
1966 a New York (Filadelfia, Mus. of Art). Con il 
radicale spostamento di peso dall'idea di opera 
d’arte come oggetto a quella di opera d’arte come 
procedimento mentale e riflessione spesso forte- 
mente autoreferenziale, indifferente ai mezzi uti- 
lizzati. D. ha avviato quella concettualizzazione 
dell’arte che, dagli anni Sessanta in poi, tanta for- 
tuna ha avuto, in primo luogo, sulla scena artistica 
americana, dalla pop art all'arte concettuale. 
Duchamp-Villon Raymond (Damville, Evreux, 
1876 - Cannes 1918) scultore francese. Dopo studi 
di medicina, nel 1900 si dedicò da autodidatta alla 


scultura. Inizialmente risentì dell'influenza di A. 
Rodin e A. Maillol. ma già verso il 1910 cominciò 
a elaborare uno stile personale fondato su una 
partitura per grandi masse, colte in un sottile mo- 
to di contrasti; stile che diventa, col passare degli 
anni, sempre più sintetico (Ritratto di Baudelaire, 
1911, Parigi, Mus. Nat. d’Art Mod.). Successiva- 
mente, la suggestione della scultura africana de- 
terminò il suo avvicinamento alle ricerche cubi- 
ste: nel 1911 entrò a far parte del Gruppo di Pu- 
teaux assieme ai suoi due fratelli, M. Duchamp e 
J. Villon, e con R. de La Fresnaye, F. Léger, A. 
Gleizes e altri. In quegli anni la scultura di D.-V., 
costruita con un rilievo energico e saldo, come in- 
sieme di parti meccaniche e ingranaggi di volumi 
(Cavallo, 1914, Parigi, Mus. Nat. d’Art Mod.), sì 
avvicinava alla pittura di Léger. 

Ducros Abraham-Louis-Rodolphe (Moudon 1748 
- Losanna 181()) pittore svizzero. Allievo a Ginevra 
del paesaggista N. Fassin, conobbe per suo tramite 
un importante banchiere ginevrino la cui collezione 
di dipinti gli permise di scoprire l’arte del passato, e 
soprattutto i pittori olandesi. Si dedicò alla tecnica 
dell'acquerello ritraendo i dintorni di Ginevra e i 
massicci della Savoia. Nel 1776 si stabilì Roma, do- 
ve frequentò H. Fiissli e J.-Ph. Hackert; di quest’ul- 
timo assimilò la grande cura nel dettaglio, evidente 
negli acquerelli con vedute dell’Italia meridionale 
eseguiti durante un viaggio nel 1778 (Amsterdam, 
Rijksmus.) e ancor più nelle opere mature. Nel 
1779 realizzò, in collaborazione con G. Volpato, 
una serie di 24 stampe intitolata Vedute di Roma e 
dei dintorni, incise all'acquaforte nei contorni e co- 
lorate all’acquerello, che gli procurarono grande 
notorietà. Costretto a fuggire da Roma nel 1793 
per ragioni politiche, riparò a Napoli, dove riprese 
ad eseguire vedute naturalistiche dall'effetto f'anta- 
stico ma minuziosissime nella resa dei dettagli, 
quindi a Malta; rientrò in patria nel 1807. 
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Dudok Willem Marinus (Amsterdam 1884-1974) 
architetto e urbanista olandese. Legato inizial- 
mente a H.P. Berlage e alla Scuola di Amster- 
dam, in seguito subì l’influsso del neoplasticismo e 
assimilò la lezione organica di F.L. Wright. Diret- 
tore dei lavori pubblici del municipio di Hilver- 
sum dal 1915, operò per 25 anni in questa città, 
qualificandone lo sviluppo sia con il piano regola- 
tore del 1918 (che richiama le contemporanee 
esperienze di Berlage ad Amsterdam) sia con in- 
terventi edilizi: numerosissime scuole, i bagni co- 
munali (1921), il macello comunale (1923), il ci- 
mitero settentrionale (1929), il municipio (1924- 
30). In quest’ultima opera, che meglio rispecchia 
il suo stile, i volumi disarticolati e giustapposti sta- 
biliscono un rapporto organico, di matrice wrigh- 
tiana, tra l’edificio e l’ambiente circostante, men- 
tre il severo uso espressivo del mattone e l’equili- 
brio degli spazi mostrano fedeltà alla lezione ber- 
laghiana. L’opera di D. si inserisce con naturalez- 
za, senza accentuazioni polemiche, nella tradizio- 
ne olandese, recuperandone la sobrietà, la solidità 
e la raffinatezza. 

Dudovich Marcello (Trieste 1878 - Milano 1962) 
cartellonista e illustratore italiano. Rappresentò 
la figura femminile liberty e la vita mondana nei 
suoi manifesti, ma anche in album e riviste: «No- 
vissima», «Corso», «Simplicissimus». Lavorò per 
le maggiori ditte commerciali e industriali del 
tempo; uno dei suoi manifesti più famosi è quello 
per Borsalino (1911). 

Dudreville Leonardo (Venezia 1885 - Ghiffa, No- 
vara, 1975) pittore italiano. Allievo della milanese 
Accademia di Brera, nel 1906 fu con A. Bucci a 
Parigi, dove conobbe G. Severini. Nei primi anni 
Dieci partecipò al gruppo Nuove Tendenze, sorta 
di ala moderata del futurismo (Le stagioni, 1912- 
13, Novara, Mus. Civ.). Firmatario del manifesto 
Contro tutti i ritorni in pittura (1920), si affermò 
con una produzione realista-naturalista i cui ca- 
ratteri analitici e narrativi hanno suggento acco- 
stamenti con la pressoché coeva pittura tedesca 


Raoul Dufy 


«L'Opéra»: acquerello, cm 53x67,5. Washington, Phillips 
Collection. 


della Nuova Oggettività (Un caduto, 1919, Mila- 
no, Civ. Mus. d’Arte Cont.). Fra imembri iniziali, 
nel 1922, del gruppo di Novecento, nel 1929 se ne 
allontanò per dissensi con M. Sarfatti, sostenitrice 
del gruppo, continuando autonomamente la pro- 
pna ricerca artistica e dedicandosi a scritti teorici. 
Dufrène Frangois + Nouveau Réalisme. 

Dufy Raoul (Le Havre 1877 - Forcalquier 1953) 
pittore francese. Trasferitosi a Parigi nel 1900, si 
avvicinò ai fauves. Attraverso questa esperienza, 
la sua tematica gioiosa s’accese nelle prime prove 
autonome, alle quali seguì un accostamento molto 
personale al Cézanne rilanciato dai cubisti, come 
in Battelli nel porto di Marsiglia (1910, Parigi, Mus. 
d’Art Mod. de la Ville). Tuttavia il D. pienamente 
realizzato non avrà nulla in comune con i movi- 
menti del suo tempo. La scoperta del Mediterra- 
neo, dei campi di corse, delle sale per concerti, av- 
venne in lui unitamente alla scoperta di una ma- 
niera corsiva, telegrafica, squisitamente ritmica. 
Nel 1910 stampò alcune xilografie su stoffe che lo 
indussero alla ricerca di nuove forme decorative, 
caratterizzate dall’apparente facilità dell'appunto, 
che hanno la grazia delle miniature orientali. Fra 
le prime opere che lo definiscono compiutamente 
ricordiamo Marsiglia (1926, Bruxelles, Mus. 
Royaux des Beaux-Arts), la Veduta di Sainte- 
Adresse (1924, Basilea, Kunstmus.). Colorista 
squisito, D. fu anche un ottimo disegnatore, capa- 
ce di far vibrare la pagina di tocchi innumerevoli 
che raggiungono l’arabesco, pieni di freschezza e 
vivacità: Le corse a Deauville (1931, Parigi, coll. 
priv.), L’Opéra (Washington, Phillips Coll.). 
Dughet Gaspard (Roma 1615-75) pittore di origi- 
ne francese. Fu detto anche Gaspard Poussin, dal 
nome del cognato e maestro N. Poussin. Nel 1635, 
abbandonata la bottega di questi, si indirizzò ver- 
so moduli di gusto nordico, preferendo motivi 
drammatici di tempeste (7empesta, Londra, D. 
Mahon Coll.). Il suo linguaggio divenne maturo 
intorno al 1640: grandi alberi e rare figure in pri- 
mo piano, rocce, ruscelli e cascate sullo sfondo. 
L’esperienza di C. Lorrain lo indusse quindi a una 
luminosità più calda e diffusa, anche se il riferi- 
mento più costante continuò a essere Poussin, 
specie per i temi di ispirazione più classica e paca- 
ta. Più originali sono le ampie vedute della cam- 
pagna romana e i paesaggi con montagne e dirupi, 
resi con una sensibilità che supera le convenzioni 
dell’epoca e che ispirerà nel secolo successivo gli 
artisti inglesi del genere pittoresco. Tra le sue 
opere più importanti, gli affireschi in San Martino 
ai Monti (1647-51), le opere per i Pamphili, le 
tempere e gli affreschi per i Colonna e le decora- 
zioni di Palazzo Borghese. 

Duiker Johannes (L’Aia 1890 - Amsterdam 1935) 
architetto olandese. Legato inizialmente al grup- 
po di De Stijl, si contrappose alle tendenze ro- 
mantico-espressioniste della Scuola di Amster- 
dam. Nitore del disegno e purezza del risalto vo- 
lumetrico si accompagnano nelle sue opere alla 
maestria nell'impianto tipologico e strutturale: sa- 
natorio Zonnestraal a Hilversum (1926-28. in col- 
laborazione con B. Bijvoet), edificio per apparta- 
menti Nirvana Flats all’Aia (1927-30), scuola al- 
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l'aperto ad Amsterdam (1929-30), albergo e tea- 
tro Gooiland a Hilversum (1934-36, completato 
da Bijovet dopo la morte improvvisa di DI. 
Dujardin Karel (Amsterdam 1622 - Venezia 
1678) pittore olandese. Fu autore di dipinti, in ge- 
nere di ridotte dimensioni, con paesaggi e anima- 
li nella tradizione di N. Berchem e di P. Potter; 
ma studiò anche opere di C. Lorrain e fu influen- 
zato dai bamboccianti nella rappresentazione di 
vivaci, piccole figure. Oltre che ad Amsterdam e 
L’Aia, lavorò in Francia e in Italia. 

Duknovièî Giovanni + Giovanni Dalmata. 
Dulac Edmond (Tolosa 1882 - Londra 1953) pit- 
tore e illustratore inglese. Di origine francese, tra- 
sferitosi a Londra, raggiunse vasta fama come il- 
lustratore. Le sue opere, dal delicato segno grafi- 
co e dai raffinati colori trasparenti, mostrano l’in- 
flusso di A. Rackham e dell’arte orientale (illu- 
strazioni per le Mille e una notte, 1907; per le Fia- 
be di Andersen, 1912). 

Dunoyer de Segonzac André (Boussy-Saint- 
Antoine 1884 - Parigi 1974) pittore, incisore e illu- 
stratore francese. Esordì nel 1910 al Salon d'Au- 
tomne con la tela / bevitori, che riscosse un grande 
successo. Nel 1912 espose al Salon des Indépen- 
dants con pittori vicini ai cubisti; e dal cubismo di- 
scende, infatti, la sua severa definizione del volu- 
me e del colore. Dopo la guerra, peraltro, nel cli- 
ma del ritorno all’ordine, cercò con un gruppo di 
artisti che si autodefiniva «la banda nera» (J.-L. 
Boussignault, M. Marchand, A. Marc, L.-A. Mo- 
reau), di suscitare una reazione anticubista rico- 
stituendo una pittura basata su un naturalismo di 
derivazione cézanniana che contaminava il revi- 
val realista, sensibile agli insegnamenti di Courbet 
e di Corot, con la maniera moderatamente fauve 
dell’Ecole de Paris (Fattoria presso Saint-Tropez, 
1925. Parigi, Mus. Nat. d’Art Mod.). 

duomo la chiesa più importante di una città, la 
«casa» (dallat. domus) di Dio. Coincide in genere 
con la cattedrale quando sorga in località che sia 
sede vescovile. 

Dupérac Etienne (Bordeaux 1540) ca - Parigi 
1604 ca) architetto, pittore e incisore francese. 
Formatosi sullo studio dell'antichità classica du- 
rante il giovanile soggiorno a Roma, lavorò al ca- 
stello di Fontainebleau, al Louvre e ai giardini 
delle Tuileries (1601-02). Pubblicò importanti rac- 
colte di incisioni fra cui Le vestigia dell'antichità di 
Roma (1575), Veduta prospettica dei giardini di 
Tivoli (1582) e diverse piante di Roma. 

Dupré Giovanni (Siena 1817 - Firenze 1882) scul- 
tore italiano. Allievo dell’Accademia di Siena, si 
avvicinò al naturalismo di L. Bartolini con l’ Abele 
morente in marmo (1842, San Pietroburgo, Ermi- 
tage), che fece scandalo per il suo verismo nel- 
l’ambiente accademico fiorentino. Artista assai 
prolifico ma discontinuo, realizzò gruppi di severo 
gusto purista (Pietà, 1862-63, Siena, cimitero) e 
monumenti tipici dello storicismo celebrativo 
(Cavour, 1866-73, Torino). 

Dupré Jules (Nantes 1811 - L’Isle-Adam 1889) 
pittore francese. Studioso dei paesaggisti olande- 
si, attento alla lezione di Constable e legato da 
amicizia con Th. Rousseau, fece parte della Scuo- 


la di + Barbizon. Predilesse i contrasti di luce e 
gli effetti chiaroscurali nei suoi suggestivi paesag- 
gi, resi con una tavolozza pastosa (// Mattino e La 
Sera, 1867, Parigi, TTI 

Duquesnoy Frangois, detto Francesco Fiammin- 
go (Bruxelles 1597 - Livorno 1643) scultore fiam- 
mingo. Dopo gli inizi artistici in patria accanto al 
padre JEROME, a sua volta scultore e autore del ce- 
lebre Manneken-Pis, si trasferì nel 1618 a Roma, 
dove collaborò all'esecuzione del baldacchino di 
G.L. Bernini in San Pietro e si legò di amicizia 
con N. Poussin, inserendosi presto, con posizione 
di prestigio, nell'ambiente classicista. Attorno al 
1630 si dedicò alla statuaria di grandi dimensioni, 
creando, con il Sant'Andrea (in San Pietro) e con 
la Santa Susanna (in Santa Maria di Loreto) ope- 
re considerate a lungo esemplari per la scultura 
sacra. Fu rinomatissimo anche per le sue raffigu- 
razioni di putti (Rilievo con putti musicanti, 1642, 
Napoli, chiesa dei Santi Apostoli). 

Durand Asher Brown + Hudson River School. 
Durand Charles-Emile- Auguste + Carolus-Du- 
ran. 

Durand Jean-Nicolas-Louis (Parigi 1760 - Thais 
1834) architetto e teorico francese. Formatosi nel- 
la cultura dell'illuminismo, allievo e collaboratore 
di E.-L. Boullée, esercitò una notevole influenza 
sul pensiero e sulla pratica dell’architettura con il 
suo Compendio di lezioni d'architettura (1802-05). 
In questo fortunatissimo repertorio, i principi di 
funzionalità e utilità degli edifici prevalgono su 
ogni considerazione di stile o di bellezza. 
Durand-Ruel Paul (Parigi 1831-1922) mercante 
d’arte e gallerista francese. Aprì la prima galleria 
nel 1867 (Parigi, rue Laffitte) e dal 1870, anno in 
cui conobbe Monet e Pissarro a Londra, dove 
aveva spostato l’attività per la guerra franco-prus- 
siana, condusse un'appassionata battaglia in favo- 
re dei pittori impressionisti; presso la sua galleria 
si svolsero le ultime due mostre del gruppo (1882 
e 1886). Dopo un periodo di crisi, si risollevò pun- 
tando sull'’emergente mercato americano; nel 
1886 organizzò una mostra degli impressionisti a 
New York, dove dieci anni più tardi aprì una suc- 
cursale, attiva fino al 1950. Altre sue filiali opera- 
rono a Londra, Bruxelles e Vienna. 

Duranti Iacopo (Nizza 1410) ca - 1468/69) pittore 
provenzale. Sporadiche menzioni documentarie 
lo segnalano a Taggia nel 1443 e a Marsiglia nel 
1450, ma non illuminano sulla sua formazione, di 
chiara impronta mediterranea. Nelle rare opere 
firmate (Polittico di santa Margherita, Fréjus, Cat- 
tedrale; Polittico di san Giovanni Battista, 1460), e 
Battesimo di Cristo, 1465, Nizza, Mus. Massena), 
apporti diversificati, italiani e senesi (forse media- 
ti dalla Scuola di Avignone), catalani (J. Huguet) 
e franco-provenzali, si compongono in uno stile 
personale, sospeso fra persistenze gotiche e una 
volontà di aggiornamento alimentata dal confron- 
to con le opere di E. Quarton. 

Duranti Pietro (attivo nella seconda metà del sec. 
xvII) arazziere italiano. Formatosi a Roma, dires- 
se dal 1757 al 1798 la manifattura di Napoli, allora 
impegnata nell’immane compito di ornare la Reg- 
gia di Caserta. In quegli anni la produzione della 
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manifattura, dapprima di stile rococò (Storie di 
Don Chisciotte), si adeguò a un gusto neoclassico. 
Duranty Louis-Emile-Edmond (Parigi 1833-80) 
scrittore e critico d’arte francese. Muovendo dalla 
tradizione realista (fondò nel 1856 il periodico 
«Réalisme»), nel momento di maggior polemica 
si fece appassionato difensore degli impressioni- 
sti, seguendone la vicenda artistica in una serie di 
articoli sulla «Gazette des Beaux-Arts» e inqua- 
drando più ampiamente il movimento nel volu- 
me Nuova pittura (1876). 

Dùrer Albrecht (Norimberga 1471-1528) pittore 
e grafico tedesco. Figlio di un orafo immigrato 
dall'Ungheria, ma di origine tedesca, compì un 
breve apprendistato nella bottega paterna, dove 
imparò a maneggiare il bulino. Acquistò poi una 
solida preparazione come pittore e grafico lavo- 
rando, fra il 1486 e il 1490, nella bottega di M. 
Wolgemuth e H. Pleydenwurf, specializzata an- 
che nella xilografia. Un viaggio nell'Alto Reno, in 
particolare a Basilea (1490-94), gli permise di ap- 
profondire le proprie cognizioni nel campo del- 
l'illustrazione di libri, e un primo soggiorno a Ve- 
nezia e nell’Alta Italia (1494-95) lo avvicinò al- 
l’arte classica e rinascimentale italiana, soprattut- 
to ad A. Mantegna e a Giovanni Bellini che, al ri- 
torno in patria, gli ispirarono due opere dichiara- 
tamente italianizzanti come il trittico per l’Eletto- 
re di Sassonia (Dresda, Gemàldegal.) e la Ma- 
donna di Washington (Nat. Gall.). 

Non meno degli artisti, lo affascinarono in Italia gli 
aspetti del paesaggio e del colore locale: vedute di 
città e di montagne che fissò in acquerelli di largo 
respiro paesistico (celebre quello dell’Ashmolean 
Mus. di Oxford con l'iscrizione autografa Wehlsch 
Pirg, cioè «montagna italiana»), oppure costumi 
orientali ammirati a Venezia e annotati in disegni 
di acuta precisione documentaria. Aperta a No- 
rimberga una propria bottega (1495), D. cominciò 
ad acquistare fama con la monumentale serie di 14 
xilografie dell’Apocatisse (1498), sequenza di im- 
magini dritti i collegate da un pathos vi- 
sionario che tende a risolvere l’urto delle potenze 
cosmiche in fastoso arabesco bidimensionale. Sen- 
za precedenti appaiono gli effetti luministico-chia- 
roscurali ottenuti variando sottilmente lo spessore 
lineare dei contorni e del tratteggio interno. Ana- 
loga perfezione xilografica raggiungono i sette fo- 
gli, coevi 0 di poco successivi, della Grande Pas- 
sione, l’ultimo dei quali, il Compianto su Cristo 
morto, è alla base del dipinto con lo stesso sogget- 
to all’Alte Pin. di Monaco (1500). D. non trascura 
infatti l’attività pittorica, indirizzata inizialmente al 
ritratto: eseguì fra l’altro il ritratto di Oswolt Krel 
(1499, Monaco, Alte Pin.) e gli autoritratti del 
1493 (Parigi, Louvre), 1498 (Madrid, Prado) e 
1500 (Monaco, Alte Pin.), nei quali s’afferma pro- 
gressivamente un’orgogliosa coscienza della pro- 
pria dignità d'artista, spinta nell'ultimo caso a 
un’ardita quanto inedita assimilazione della pro- 
pria immagine a quella di Cristo. I coevi dipinti di 
soggetto sacro, dal trittico Paumgartner (1504, 
Monaco, Alte Pin.) all’Adorazione dei Magi (1504, 
Firenze, Uffizi) e ai superstiti pannelli dell’altare 
Jabach (Due musici, Colonia, Wallraf-Richartz 


Mus.), rivelano il persistente interesse, maturato 
in Italia, per i problemi di natura spaziale, ma an- 
che un gusto inconfondibilmente nordico per i det- 
tagli pittoreschi o realistici. Nel 1505 D., artista or- 
mai famoso, tornò a Venezia per soggiornarvi due 
anni, circondato dall’ammirazione dell'ambiente 
locale. La fama delle sue incisioni gli procurò il 
prestigioso incarico, affidatogli dalla colonia tede- 
sca, di dipingere la grande pala con la Madonna 
del Rosario per la chiesa di San Bartolomeo (1506, 
oggi alla Pin. di Praga), che segna una reazione al- 
l’insistenza disegnativa delle opere precedenti sot- 
to l'influsso del tardo colorismo belliniano. A sug- 
gestioni venete rimandano anche opere minori de- 
gli stessi anni come la Madonna del lucherino 
(1506) e il Ritratto femminile di Berlino, Staatl. 
Mus., modulato in una sfumata continuità di tra- 
passi tonali. Giunto intanto a padroneggiare il bu- 
lino con una maestria sconosciuta allo stesso M. 
Schongauer (suo maestro ideale), D. si cimentò in 
temi di enigmatico significato morale (Le quattro 
streghe; Il sogno del dotto) o di colta ispirazione 
umanistica (Sol /ustitiae, Nemesi), realizzando 
opere ammirevoli per sottigliezza tecnica e con- 
centrazione fantastica. Al gusto nordico per le ro- 
mantiche evocazioni paesistiche ricche di dettagli 
e di finezze descrittive si collega invece il celebre 
foglio con La visione di sant'Eustachio (1501). Al 
1508 risale l’altare dei Diecimila Martiri per l'Elet- 
tore di Sassonia (Vienna, Kunsthistorisches Mus.); 
all'anno successivo la perduta /ncoronazione della 
Vergine per i domenicani di Francoforte (nota at- 
traverso copia); al 1511 l' Adorazione della Trinità 
per una chiesa di Norimberga (oggi a Vienna, 
Kunsthistorisches Mus.), orchestrata in grandi 
gruppi di figure convergenti con effetto di magni- 
ficenza corale. Comune a tutte queste opere appa- 
re la tendenza, spiegabile con l'influsso degli artisti 
italiani conosciuti a Venezia, verso composizioni 
ben articolate, di forma grande e di largo respiro. 
Dopo il 1510 l’artista si orienta sempre più (per ra- 
gioni economiche) verso la grafica, completando il 
già iniziato ciclo xilografico della Vita di Maria, ric- 
co di inedite soluzioni spaziali, e aggiungendo 
quattro nuove scene alla serie della Grande Pas- 
stone. Notevole fortuna incontrava intanto. grazie 
alla larghissima circolazione, il ciclo della Piccola 
Passione, inciso in 36 legni verso il 1511. Negli an- 
ni 1513-14 D. tocca l’apice del proprio magistero 
con tre celebri bulini di complesso significato alle- 
gorico: I! cavaliere, la morte e il diavolo”, il San Gi- 
rolamo nello studio e la Melancholia 1. Se il primo 
fissa l’ideale ritratto del «soldato di Cristo» in cam- 
mino verso la Gerusalemme celeste, forte solo del- 
la propria virtù, il secondo presenta, nel santo im- 
merso fra libri e meditazioni, un modello di vita 
contemplativa e di pio raccoglimento. Densa di 
esoterici riferimenti alchemici, la Melancholia 1 al- 
lude invece all’impotenza creativa del genio, non 
senza segreti richiami alla biografia spirituale del- 
l'artista. Per incarico dell'imperatore Massimiliano 
1 (che nel 1512 lo prese al suo servizio e dal 1515 gli 
passò uno stipendio annuo per tutta la vita). D. 
eseguì due ritratti del sovrano (Vienna. Kunsthi- 
storisches Mus.: Norimberga. Germanisches Mus.) 
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1 «Stagno in un bosco» 
(1495-97): acquerello. 
Londra, British Museum. 


2 «Mulini su un fiume» 
(1495-97): acquerello e 
guazzo. Parigi, 
Bibliothèque Nationale. 


3 «Autoritratto» (1498): 
olio su tavola, cm 52X41. 
Madrid, Prado. 


4 «Ritratto di giovane dama» 
(1505): olio su tavola, 

cm 32,5 X24,5. Vienna, 
Kunsthistorisches Museum. 
S «Compianto su Cristo 
morto» (1500): olio su 
tavola, cm 151] X121. 
Monaco, Alte Pinakothek. 
6 «Quattro apostoli» 
(1526): olio su tavola, 

cm 215 X7 6 ciascuno. 
Monaco, Alte Pinakothek, 
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e numerose opere di grafica, tra cui i Disegni di 
margine per il libro di preghiere dell'imperatore 
Massimiliano e il Portale d'onore, immagine di un 
arco di trionfo celebrante il potere e le virtù impe- 
riali, tampatacon 192 legni. A questi anni risalgo- 
no anche le prime incisioni all’acquaforte, tecnica 
che l’artista piega a effetti allucinati e visionari 
(L'uomo disperato, Il ratto di Proserpina). Dopo la 
morte di Massimiliano, D. si affrettò a recarsi in 
Olanda (1520) per farsi confermare l’appannaggio 
annuo dal nuovo imperatore Carlo v. Nel corso 
del viaggio nacque una mirabile serie di disegni a 
punta d’argento: vedute di città, figure, animali, 
oggetti, fissati in un reportage di straordinaria luci- 
dità visiva (Chantilly, Mus. Condé, e altri musei). 
L'incontro con L. Van Leyden influì in maniera 
notevole sull’opera grafica di D., mentre i contatti 
con i pittori fiamminghi pare stimolassero soprat- 
tutto in lui un nuovo interesse per il ritratto; pro- 
prio questo «genere» poteva allora offrire in Ger- 
mania, nel periodo di massima fioritura della bor- 
ghesia cittadina, le migliori possibilità di guada- 
gno. Nacquero così fra il 1521 e il 1526, a testimo- 
nianza dell’ultima maturità artistica di D., una se- 
rie di splendidi ritratti: Bernhart von Resten (Dre- 
sda, Gemiildegal.), Gentiluomo sconosciuto (Ma- 
drid, Prado), Hieronymus Holzschuher e Jacob 
Muffel (Berlino, Staatl. Mus.), Johann Kleberger 
(Vienna, Kunsthistorisches Mus.). Alla sua morte, 
l’artista lasciò al consiglio della città natale, quale 
solenne retaggio, la sua ultima grande opera d’i- 
spirazione religiosa, i monumentali Quattro Apo- 
stoli del 1526 (Monaco, Alte Pin.), che rappresen- 
tano per certi aspetti l'apice di un'evoluzione du- 
rata 35 anni e, nel contempo, l’austera testimo- 
nianza di nuove convinzioni religiose maturate nel 
clima della riforma luterana. La rappresentazione 
della persona umana e la concezione prospettica 
dello spazio, vale a dire la ricerca della «bellezza» 
e della «esattezza», erano diventati i due problemi 
centrali nell'opera di D. dopo il suo secondo sog- 
giorno veneziano. A essi egli dedicò anche rile- 
vanti studi teorici: un trattato di prospettiva e geo- 
metria nel 1525, quattro libri sulle proporzioni del 
corpo umano nel 1528. Sommo maestro del rina- 
scimento tedesco, D. giunse a una felice fusione 
dell'elemento nordico, fatto di pensosa serietà, 
sensibilità finissima, trasognata fantasia e metico- 
losa accuratezza, con il grandioso mondo formale, 
la magnificenza cromatica e il pathos dei suoi mo- 
delli italiani. 

Duret Théodore (Saintes, Charente-Maritime, 
1838 - Parigi 1927) scrittore e critico d’arte france- 
se. Partito da posizioni ostili nei confronti degli 
impressionisti, ne divenne poi amico e sostenito- 
re. Fu uno dei primi collezionisti dei dipinti di Ma- 
net, Monet, Degas ecc., della cui arte si fece pala- 
dino nel celebre testo Pittori impressionisti (1878). 
Duride (fine del sec. vi a.C. - secondo quarto del 
sec. v a.C.) ceramista attico. Gli sono attribuite ol- 
tre 200) opere, soprattutto coppe, di cui più di 40) 
portano la sua firma sia come pittore sia come ce- 
ramista (Eos e Memnone, Parigi, Louvre: Ban- 
chetto, Città del Vaticano, Mus. Vaticani; Palestra, 
Atene, Mus. Naz.; /mprese di Teseo, Londra, Bri- 


tish Mus.). La decorazione, quasi sempre a figure 
rosse, presenta grande ricchezza di schemi figura- 
tivi e sviluppa i temi tradizionali della ceramica 
greca, dalla mitologia al mondo degli eroi, dalle 
scene di banchetto a quelle di vita quotidiana, 
mentre l’interno delle coppe è spesso decorato 
con figure femminili. Lo stile è elegante e si carat- 
terizza per la grande precisione del disegno. 
Dutert Charles-Louis-Ferdinand (Douai 1845 - 
Parigi 1906) architetto francese. Allievo di Lebas 
e Ginain, insegnante presso l’Ecole des Beaux- 
Arts di Parigi, è autore della Galleria del Museo 
di Storia Naturale (Parigi, 1896). E famoso so- 
prattutto per aver realizzato (in collaborazione 
con gli ingegneri Contamin, Pieron e Charton) la 
Galerie des Machines per l’Esposizione interna- 
zionale di Parigi del 1899: un rivoluzionario, va- 
stissimo edificio in ferro e vetro che unisce in 
un’unica grande struttura montanti e membrature 
trasversali, creando un ambiente di grande pro- 
fondità spaziale e di rarefatte trasparenze. 

Duvet Jean (Digione 1485 - Langres 1570 ca) 
orafo e incisore francese. E detto anche «le maître 
à la licorne», da uno dei soggetti ricorrenti nelle 
sue composizioni. La più famosa delle sue opere è 
il reliquiario della Cattedrale di Langres, distrutto 
durante la rivoluzione francese. Rimangono le 
sue incisioni, di cui le più note sono 23 tavole illu- 
stranti l’Apocalisse (1546-55). 

Dvorak Max (Roudnice 1874 - Hrusovay 1921) 
storico dell’arte boemo. Allievo di F. Wickhoff, 
nel 1909 gli successe alla cattedra di Storia dell’ar- 
te all’Università di Vienna. Le radici del pensiero 
critico di D., che fu prestigioso esponente della 
cosiddetta Scuola di Vienna, sono riconducibili da 
unlato all’idealismo romantico tedesco (significa- 
tivo è il titolo apposto alla raccolta di scritti pub- 
blicata postuma nel 1924, La storia dell'arte come 
storia dello spirito), dall'altro a una tendenza tipi- 
ca della storiografia tedesca, cioè la ricerca del le- 
game tra i fatti artistici e la cultura, il pensiero fi- 
losofico a essi contemporanei. D. ha aperto nuove 
prospettive su interi periodi artistici, come il Tre- 
cento (/dealismo e naturalismo nella scultura e pit- 
tura gotica, 1918) e, soprattutto, il manierismo (£/ 
Greco e il manierismo, 192.1). 

Dyce William (Aberdeen 1806 - Streatham, Sur- 
rey, 1864) pittore scozzese. Influenzato, a Roma, 
dall’arte dei nazareni, dopo il 1829 si affermò in 
Scozia come ritrattista. Interessato al problema del 
rinnovamento stilistico della produzione industria- 
le e a quello dell'educazione artistica degli artigla- 
ni, fu sovrintendente della nuova scuola governati- 
va di disegno (1837-43), godendo dell'appoggio del 
principe Alberto. Fu tra i pittori incaricati della de- 
corazione ad affresco del ricostruito Palazzo del 
Parlamento e continuò a lavorarvi. con soggetti 
tratti dal ciclo arturiano, fino alla morte. Venuto in 
contatto, dopo il 1850, con i preraffaelliti. realizzò 
intensi e minuziosi paesaggi ispirati alla loro poeti- 
ca (Giudizio di Salomone, 1836. Edimburgo. Nat. 
Gall. e soprattutto Pegwel! Bay, Kent, 1858. Lon- 
dra, Tate Gall., considerato uno dei capolavori del- 
la pittura inglese dell'età vittoriana). 

Dyck Antonie van + Van Dyck. Antonie. 


Eakins Thomas (Filadelfia, Pennsylvania, 1844- 
1916) pittore, fotografo e scultore statunitense. 
Allievo a Parigi di J.-L. Géròme (1866-69) e L. 
de Bonnat. fu influenzato da Manet. Nel 1870 
tornò in America, dove diffuse i modi della pit- 
tura realistica francese, traendo ispirazione dalla 
vita della borghesia americana contemporanea 
(La clinica Agnew, 1889, Filadelfia, Università di 
Pennsylvania). Dall’esperienza realistica in pit- 
tura ebbero origine 1 suoi esperimenti di fotogra- 
fia stroboscopica. diretti a scomporre e analizza- 
re le fasi di un movimento con riprese successive 
sulla stessa lastra. Nelle ultime opere di E. il te- 
ma preferito è l'osservazione del volto umano. 
Eames Charles (Saint Louis, Missouri, 1907-78) 
architetto e designer statunitense. Collaboratore 
di E. Saarinen, ha costruito un unico edificio, la 
propria abitazione (Santa Monica, California, 
1949), ideata secondo una struttura a libro. Si af- 
fermò come industrial designer, realizzando in 
collaborazione con la moglie Ray Kaiser E. (Sa- 
cramento, California, 1912 - Los Angeles 1988) 
una serie di sedie e di poltrone (1940-41, 1958 
ecc.). prima in compensato stampato, poi in pla- 
stica, che lo hanno reso famoso in tutto il mondo. 
Eastlake Charles Lock (Plymouth 1793 - Pisa 
1865) pittore inglese. Dopo le prime esperienze 
di studio a Londra (1809) e a Parigi (1815), tornò 
nella città natale dove eseguì il Ritratto di Napo- 
leone con i suoi ufficiali sul ponte del «Belle- 
rofonte» (1815, Londra. Nat. Maritime Mus.), 
che gli procurò immediata notorietà. Dal 1816 al 
1830 soggiornò in Italia dipingendo quadri stori- 
ci e religiosi e scene di genere, improntati a un 
accurato carattere illustrativo (// sogno di Byron, 
1829, Londra, Tate Gall.). Nel 1841 lavorò alla 
decorazione del Palazzo di Westminster. A E., 
che fu uno dei maggiori esponenti del neoclassi- 
cismo inglese, si deve il grande arricchimento 
della Nat. Gall., che diresse dal 1855. 
ebanisteria termine che designava inizialmente 
l’arte di costruire mobili di pregio con l'impiego 
dell'ebano, legno durissimo e assai costoso, o di 
altri legni esotici o rari. L'ebano, infatti, veniva 
per lo più importato dalla Corsica e da alcune re- 
gioni dell’ Africa e, a partire dal sec. xv, fu spesso 


sostituito con legni tinti. In tal modo l’e. si venne a 
identificare col mobilio di pregio, caratterizzato 
dalla qualità del legno, dall’imponenza della de- 
corazione e dall’abilità esecutiva. Oggi si intende 
comunemente per e. l’arte di costruire mobili, 
composti da una struttura in legno con rivesti- 
mento di legni preziosi, spesso policromi, o con 
l'inserimento di pannelli di lacca, placche cerami- 
che, applicazioni in metallo, pietre dure. Mobili di 
e. furono costruiti nell'antichità per arredamenti 
regali, come testimoniano recenti rinvenimenti in 
Mesopotamia (mobili in avorio ed ebano databili 
tra il sec. vini e il vi a.C.); ma ancor più esemplare 
è certo mobilio egizio in legno di cedro intarsiato 
d’avorio e d’ebano (cofano intarsiato in avorio e 
sedia intagliata e dipinta in colori brillanti, prove- 
nienti dalla tomba di Ju'e e Tu°e, Cairo, Mus.). Il 
racconto della costruzione del letto di Ulisse 
(Odissea, |. xx) ci dà un'idea di come fossero i 
letti di lusso dell’età greca: legno riccamente lavo- 
rato a traforo, intarsiato di avorio, argento e oro. 
Autentici lavori di e. possono considerarsi i mobi- 
li italiani del rinascimento, che a Firenze venivano 
detti «isfoggiati»: fuori, cioè (per misure, qualità 
dei legni e tipo di lavorazione), dai regolamenti 
della corporazione dell’arte dei legnaioli, e parti- 
colarmente richiesti dai clienti più ricchi, specie 
come mobili di rappresentanza. Nel sec. xvi, 
quando l’uso dei mobili isfoggiati si venne sempre 
più diffondendo, l'e. si avvalse di preziosità deco- 
rative come intarsi geometrici in osso, avorio e 
madreperla (cassone con tarsia alla certosina d 
sec. xv, Firenze, Palazzo Davanzati); dorature gli 
rivestivano l’intero oggetto; dipinti a temperd 
soggetti allegorici o motivi araldici; rilievigg,pa 
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lia, di predisporre appositi disegni per il mobilio 
(si vedano il disegno per un cassone da nozze at- 
tribuito al Buontalenti; e i disegni di F. Salviati, 
Firenze, Gabinetto Disegni e Stampe degli Uffi- 
zi) A Venezia gli artigiani del legno operarono 
sotto l’influenza del Sansovino e di A. Palladio, i 
cui trattati di architettura divennero un utile re- 
pertorio di elementi decorativi. 
Agli inizi del Seicento nasce il mobilio placcato o 
lastronato: la struttura realizzata in legno tenero 
(abete, pioppo, cirmolo) viene completamente ri- 
vestita di lastre (placcature) di legno pregiato di 
uno spessore variante dai 5 ai 10 mm. A Firenze si 
producono mobili di grande effetto, principal- 
mente in ebano con incrostazioni di pietre dure e 
pannelli di tarsie in marmi policromi (stipi con 
commessi in pietre dure di Palazzo Pitti, Firenze). 
Sul finire del Seicento, specie in Olanda, si svilup- 
la tecnica del rivestimento mediante sottilissi- 
mi fogli di legno (impiallaccio), che possono esse- 
re tutti dello stesso tipo o di tipo diverso e disposti 
a intarsio decorativo (marqueterie). Questa tecni- 
ca utilizza talora un’enorme varietà di legni esoti- 
ci (legno dì rosa, amaranto, legno violetto, cedro, 
olivo specie in Francia e in Italia; in Inghilterra si 
preferì sin dalla fine del Seicento il mogano, poi 
nel pieno Settecento il sicomoro e il legno di li- 
mone) ed è un fenomeno chiaramente ricollega- 
bile all’estendersi degli scambi commerciali con i 
paesi d'oltreoceano. L’e. raggiunse alti livelli arti- 
stici in Francia sul finire del regno di Luigi xIv per 
merito dell'ebanista A.-Ch. Boulle che diffuse la 
tecnica dell’applicazione di metallo (rame, sta- 
gno) su materiali organici (scaglie di tartaruga, 
madreperla, corno, avorio) e viceversa; tale tecni- 
ca resterà in vita fino a tutto l’Ottocento. I mobili 
preziosissimi di Boulle, eseguiti per famiglie reali 
(scrittoio per l’elettore Massimiliano Emanuele di 
Baviera a Parigi, Louvre; cassettoni per Luigi xiv 
a Versailles), si avvalsero del fertile ingegno di J. 
Bérain, architetto e disegnatore del re, che pub- 
blicò una raccolta di modelli decorativi. Nella pri- 
ma metà del Settecento l’e. fiorì in Piemonte gra- 
zie all'opera di L. Prinotto (notizie dal 1722 al 
1733) e P. Piffetti, che riecheggia, sia pure in mo- 
do autonomo, il gusto di Boulle con intarsi in avo- 
rio su legni pregiati (vedi esemplari nel Palazzo 
Reale di Torino e nel casino di caccia a Stupinigi). 
Sempre in quest'epoca l’e. francese, insieme a 
quella piemontese e a quella ligure, aggiunse alla 
decorazione a intarsio applicazioni in bronzo do- 
rato al mercurio. Comparvero grandi bronzi a tut- 
to tondo, specie negli spigoli e nei piedi del mobi- 
lio, nonché semplici profilature aventi lo scopo di 
proteggere i bordi delle parti intarsiate e di sotto- 
lineare la struttura architettonica degli oggetti. 
Dalla prima metà del sec. xvi si cominciò in 
Francia a siglare i mobili con le stampigliature dei 
maestri ebanisti: non si trattava tanto di una firma 
MERO di un marchio di garanzia, che assicurava 
il pregio della lavorazione. I grandi artisti decora- 
tori e gli stessi mobilieri apprestavano per le loro 
opere di maggior impegno numerosi disegni, e ta- 
lora ricorrevano addirittura a piccoli modelli in 
cera (Parigi, raccolta del Mus. des Arts Décora- 


tifs). Anche i manuali, come le tavole dell’£nc y- 
clopédie e il trattato del Roubo (M. Roubo, L'art 
du menuisier en meubles, Parigi 1774) dimostrano 
che l’e. era attività di grande impegno. In Inghil- 
terra si diffuse la voga dei libri di modelli, che po- 
tevano essere anche cataloghi di vendita (Th. 
Chippendale) o testimonianze di una produzione 
lussuosa (G. Hepplewhite), di una produzione 
pratica e razionale (Th. Sheraton), dell’attività di 
arredatori (i fratelli Adam). Tali pubblicazioni fu- 
rono veicoli essenziali per la diffusione del mobi- 
lio di pregio e influirono sullo stile dell’e. fiorita in 
Italia (a Venezia), nell'America del Nord e in 
Olanda. Nel pieno Settecento si ricorse a parziali 
rivestimenti con pannelli di lacca orientale o di 
vernice, oppure con placche di porcellana e di bi- 
squit (scrittoio con placche in porcellana di Sè- 
vres, 1766, Parigi, Mus. Nissim de Camondo), o di 
maiolica di Wedgwood; grande successo ebbe 
un'imitazione della lacca orientale, creata dai fra- 
telli Martin. Nella seconda metà del Settecento, 
richiedendosi un mobilio di più complessa funzio- 
ne, l’e. ricercò accorgimenti tecnici particolari, e 
curò soprattutto il perfetto funzionamento delle 
parti meccaniche, così da produrre mobili ampia- 
mente trasformabili (i tavoli detti Harlequin del- 
l’ebanista A. Roentgen e le scrivanie a cilindro 
dell'ebanista J.H. Riesener). Notevoli per raffina- 
tezza tecnica e per i ricchi intarsi di gusto neoclas- 
sico, eseguiti con oltre 86 qualità di legni, sono i 
mobili di G. Maggiolini. L’uso di intere parti in 
acciaio portò l’e. del primo Ottocento a una 
straordinaria complessità tecnica, non più venuta 
meno. Pur provenendo da una corporazione arti- 
giana diversa da quella degli ebanisti, anche la 
produzione di strumenti musicali (liuteria) si è 
avvalsa di tecniche similari. Talora, tuttavia, lo 
strumento viene eseguito in buona parte dagli 
ebanisti stessi, specie se vi è abbondanza di deco- 
razione (spinetta del Mus. Civ. di Treviso; forte- 
piano di Clementi, Milano, Castello Sforzesco). 
ebraica, arte espressione generica con cui si indi- 
ca la produzione artistica del popolo ebraico. L'i- 
nizio della storia nazionale del popolo ebraico 
coincide con l’epoca in cui esso si stabilì in Pale- 
stina (sec. xii a.C. ca). Per tutto il periodo israeli- 
ta l’a.e. si sviluppò in modo frammentario ed 
eclettico, risentendo delle grandi culture artistiche 
circostanti: artisti fenici lavorarono al tempio di 
Salomone, modelli egizi si riconoscono nelle tom- 
be rupestri della valle del Cedron, influssi dell’ar- 
te fenicia, cananea, babilonese, sono riconoscibili 
nelle placche d’avorio di Samaria, nei sigilli incisi, 
in molti oggetti e testimonianze di carattere reli- 
gioso o profano. Alla conquista di Alessandro 
Magno (332 a.C.) risale l’arte giudaica in senso 
stretto, risultato dell'incontro fra cultura ellenisti- 
ca e giudaismo: vennero allora accolti elementi 
del repertorio ornamentale architettonico greco. 
adattati a tecniche e a motivi orientali. e si escluse 
(secondo la precettistica ebraica) la rappresenta- 
zione di immagini: ne sono esempio i fregi dorici e 
le colonne corinzie insieme al fregio con leoni d'i- 
spirazione persiana del Palazzo dei Tobiadi a 
‘Iraq el-Amir (sec. n a.C.). 
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1 Interno della sinagoga di Venezia (secc. xvi-xviI). 2 Affresco (part. sec. 1) dalla sinagoga di Dura Europos. Damasco, 
Museo Nazionale. 3 «Il sacri ficio di Isacco» (part., sec. vi): mosaico pavimentale di Bérh Alpha. 4 «Arredi del tempio» 
(sec. x11): pagina miniata della Bibbia di Perpignan. Parigi, Bibliothèque Nationale. 5 Vetrata di M. Chagall per la 


sinagoga del centro medico Hadassa a Gerusalemme. 


La fase che va dalla conquista di Pompeo (63 
a.C.) alla distruzione di Gerusalemme del 70 d.C. 
(periodo erodiano) è caratterizzata dall'influenza 
greco-romana, che sì riconosce nella ricostruzione 
del tempio eseguita da Erode, nella fortezza di 
Massada sul Mar Morto, e in molte altre opere 
pubbliche edificate da questo re. Rientrano in ta- 
le contesto cronologico le tombe rupestri dette di 
Zaccaria, Assalonne, Giosafat, quella di Erode, la 
«tomba dei Re» e la «tomba dei Giudici» a Geru- 
salemme:; nelle facciate si adottarono motivi greci, 
ma senza rispettare le norme di coerenza degli or- 
dini architettonici e combinandoli a elementi de- 
corativi e simbolici orientali. Dopo la guerra giu- 
daica e il conseguente incremento della diaspora, 
sl registrò una maggiore assimilazione delle forme 
ellenistiche. Le sinagoghe costruite in Galilea dal 


sec. Il d.C. presentano pianta basilicale e facciata 
tripartita come nei templi della Siria: uno degli 
esempi più noti è la sinagoga di Cafarnao. Una 
certa libertà artistica intervenne nella rappresen- 
tazione della figura umana e degli animali: questa 
maggiore elasticità nell'adozione di motivi iconici 
si nota nelle decorazioni delle necropoli di Béth 
Shearîm in Galilea (dove 1 simboli sacri ebraici so- 
no accompagnati anche da figure umane oltre che 
da animali), nei mosaici di Béth Alpha, negli af- 
freschi con scene bibliche della sinagoga di Dura 
Europos sull'Eufrate (sec. 111). In età medievale, 
l'a.e. prodotta in area islamizzata non presenta 
nette caratterizzazioni a causa della tendenza ani- 
conica comune con l’islamismo; ne restano illustri 
monumenti nelle sinagoghe di Toledo. In Europa, 
l’a.e. si configurò quale termine di contrasto con 
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l’arte cristiana, esprimendosi nella sinagoga a due 
navate e a volta (sinagoghe gotiche di Worms e 
Praga) e nei manoscritti miniati; grandi scuole di 
miniaturisti fiorirono in Spagna, Francia e Italia. 
Dal rinascimento in poi, se si fa eccezione per l’ar- 
chitettura religiosa esemplata da sinagoghe rina- 
scimentali o barocche, come quelle di Amster- 
dam, Livorno (ora distrutta), Venezia (cui lavora- 
rono B. Longhena e A. Brustolon), Conegliano 
(ora a Gerusalemme), l’a.e. ha avuto le sue mani- 
festazioni più tipiche negli oggetti e arredi per il 
culto: oreficeria, tessuti, arazzi di scuola ebraico- 
tedesca e soprattutto ebraico-italiana (secc. XViI- 
xvi). Temi e forme popolari ebraiche sono state 
accolte, con intenti di riflessa rielaborazione arti- 
stica, da vari pittori di origine ebraica, come A. 
Katz, B. Shahn, M. Chagall ecc. In Israele non 
mancano sforzi di fondere le molteplici tradizioni 
artistiche proprie dei vari gruppi ebraici in un’arte 
applicata, un’architettura, una pittura che presen- 
tino una certa specificità ebraica. 

ecfora nell’architettura greca, ogni elemento spor- 
gente. 

echino + colonna. 

Eckersberg Christoffer Wilhelm (Jutland 1783 - 
Copenaghen 1853) pittore danese. Allievo di 
N.A. Abilgaard presso l'Accademia di Copena- 
ghen, dal 1811 al 1813 frequentò lo studio di J.-L. 
David a Parigi, e tra il 1813 e il 1816 risiedette a 
Roma. Non riuscì a realizzare la sua aspirazione 
alla grande pittura di storia, ma sì affermò come 
ritrattista (Ritratto di Thorvaldsen, Copenaghen, 
Ace. di belle arti) e finissimo pittore di paesaggi e 
di vedute architettoniche. 

eclettismo vasto movimento che contribuì a de- 
terminare gli orientamenti dell’architettura occi- 
dentale nella seconda metà del sec. xx. Alle radi- 
ci dell’e. vi erano l'impostazione storicista del 
pensiero ottocentesco, la fiducia nel progresso 
scientifico, l’esigenza di dare forma alle istanze ci- 
vili espresse dalla nuova borghesia industriale. Ai 
rigidi modelli della tradizione accademica, l'e. 
contrappose una più libera manipolazione degli 
elementi lessicali, sia attraverso Io «smontaggio» 
del modello e la sua ricostruzione alla luce di una 
nuova funzionalità, sia attraverso la suggestione 
di motivi esterni, desunti dall’archeologia o dalle 
forme artistiche extraeuropee. Nei suoi aspetti 
più positivi, l’e. fu un movimento essenzialmente 
romantico, nel quale trovò espressione l’esaltazio- 
ne delle componenti più tipiche delle singole cul- 
ture nazionali, in contrapposizione con l’interna- 
zionalismo della cultura neoclassica. In Francia 
l’e. fu largamente influenzato dalla personalità di 
E. Viollet-le-Duc, che contrappose alle tendenze 
accademiche e classiciste dell’Ecole des Beaux- 
Arts il recupero delle forme gotiche, mentre in 
Germania prevalse, nella prima metà del secolo, 
l'impostazione classicista di K.F. Schinkel e di L. 
von Klenze. In Inghilterra l'e. fu lo stile dell’epoca 
vittoriana che, abbandonato il neoclassicismo pal- 
ladiano, elesse il gotico come espressione ufficiale 
dell’architettura nazionale; nonostante l’intrinse- 
ca forzatura, sul piano formale, dell’operazione, il 
nchiamo diJ. Ruskin, e poi di W. Morris, allamo- 


ralità artistica del medioevo costituì un momento 
importante della riflessione teorica che precedet- 
te l'affermarsi dell'’+ art nouveau. Negli Stati 
Uniti l’e. ebbe uno sviluppo affatto originale, a 
partire dalla rielaborazione di motivi classici © 
neogotici, nel disegno delle case unifamiliari il cui 
impianto, a struttura lignea minuta, deriva dalla 
sobria e funzionale tradizione abitativa inglese e 
olandese. In Italia, l’e. fu condizionato dalle esi- 
genze del nuovo stato unitario, che chiedeva al- 
l'architettura di risolvere in un unicostile «nazio- 
nale» le molteplici vocazioni regionali della peni- 
sola: nacque così un retorico monumentalismo, 
all’inizio ispirato programmaticamente alle forme 
rinascimentali. Nei centri più vivi dell’e. italiano, 
tuttavia, come Padova e Milano, dove agirono ri- 
spettivamente P. Selvatico Estense e il suo allievo 
C. Boito, il problema della nuova architettura fu 
impostato assai più seriamente su rigorose indagi- 
ni storiche e su studi tecnologici e di ingegneria. 
Pur mancando di un’autentica chiarezza di obietti- 
vi, l’e. rappresentò ovunque il momento di rottura 
con la tradizione accademica. E innegabile che le 
architetture di Morris, Richardson, Berlage ecc., da 
un lato, e le grandi costruzioni ingegneristiche dal- 
l’altro, costituiscano un punto di riferimento obbli- 
gato per il trapasso dal classicismo del primo Otto- 
cento alle tematiche del Movimento moderno. 
Ecole de Paris formula coniata da A. Wamod 
nel 1920), inizialmente utilizzata per definire un 
gruppo di artisti non francesi, per lo più prove- 
nienti dall'Europa dell’Est e di origini ebraiche, 
stabilitisi a Parigi nei quartieri di Montparnasse e 
Montmartre nei primi decenni del Novecento. In 
seguito all'ampio successo di mercato, testimonia- 
to dalla sala loro dedicata alla Biennale di Vene- 
zia nel 1928, e alla divulgazione della loro cifra — 
un esperanto stilistico che accomunava il lirismo 
surreale di M. Chagall, il primitivismo colto di A. 
Modigliani, l’espressionismo materico del lituano 
Ch. Soutine, il decorativismo composto del giap- 
ponese T. Foujita e del polacco M. Kisling, non- 
ché il tratto abbreviato del bulgaro J. Pascin — il 
termine passò a indicare in generale gli artisti 
stranieri operanti a Parigi nella prima metà del 
Novecento; alla fine della seconda guerra mon- 
diale si parlò di una nuova E. de P. in riferimento 
ad astrattisti come M. Estève, A. Manessier, J. 
Bazaine, E. Pignon, considerati eredi della glorio- 
sa tradizione parigina degli anni Venti. 

Ecole des Beaux-Arts scuola di insegnamento 
superiore di belle arti istituita in Francia, con sede 
a Parigi, da Napoleone (1803). Si articolava in 
quattro insegnamenti (storia e archeologia, storia 
dell’arte ed estetica, storia dell’architettura, teoria 
dell’architettura) e sì collegava didatticamente al- 
la Académie des Beaux-Arts (riaperta nel 1795) 
segnando, d’altra parte, la fine del monopolio ar- 
tistico che quest'ultima aveva avuto fin dalla fon- 
dazione. Il ruolo dell’E. des B.-A. nasce storica- 
mente dall’esigenza di utilizzare la grande tradi- 
zione dell’arte francese ai fini di un rafforzamento 
ideologico dell’egemonia borghese. Nello svolge- 
re tale ruolo, essa venne peraltro accentuando via 
via il suo carattere conservatore. 


Eddy 


Eddy Don + iperrealismo. 

Edgerton Harold (Fremont, Nebraska, 1903 - 
Cambridge, Massachusetts, 1990) fotografo e 
scienziato statunitense. Ingegnere e docente (dal 
1928) al Massachusetts Institute of Technology 
(mir) di Cambridge, diventò famoso nel 1932 per 
l’invenzione della fotografia stroboscopica, o ad 
alta velocità: procedimento che consente, grazie 
all'emissione di una serie ravvicinata di flash, di 
registrare su pellicola ogni movimento, anche ve- 
locissimo, invisibile all’occhio umano, nelle diver- 
se fasi di cui si compone. L'invenzione, applicata 
in campo scientifico, nella fotografia subacquea, 
aerea e dallo spazio, ha aperto la strada a studi 
sull'immagine televisiva e sul radar. Tra i volumi 
fotografici pubblicati, si ricordano: Flash! Vedere 
l'invisibile con la fotografia ad alta velocità (1939), 
Momenti della visione: la rivoluzione strobosco pi- 
ca in fotografia (1979). 

edicola piccolo edificio di varia forma a pianta 
centrale costruito per collocarvi una statua. 
Eesteren Cornelis van + Van Eesteren, Cornelis. 
effimera, architettura complesso di apparati, or- 
namenti, strutture architettoniche temporanee al- 
lestiti in occasione di solenni eventi religiosi e ci- 
vili (trionfi, feste, cerimonie funerarie, rappresen- 
tazioni teatrali); il loro impiego fu massimo tra la 
fine del Cinquecento e la prima metà del Sette- 
cento. Già documentato dall’antichità (1 romani 
erano soliti erigere archi onorari provvisori in le- 
gno lungo il percorso trionfale dei generali vitto- 
riosi e dei loro eserciti, e provvisorie furono a lun- 
go anche le strutture dei teatri dato il divieto di 
costruire teatri stabili), nel medioevo l’uso di a.e. 
fu essenzialmente legato alle sacre rappresenta- 
zioni dei misteri e della passione di Cristo. Dal 
Quattrocento l’allestimento di feste laiche e reli- 
giose vide l'ampio coinvolgimento dei maggiori 
artisti dell’epoca, da Brunelleschi, che a Firenze 
ideò una complessa macchina «celeste» per la fe- 
sta dell’Annunciata, a Leonardo che a Milano eb- 
be l’incarico di curare gli apparati scenici per le 
nozze di Ludovico il Moro. Durante il Cinque- 
cento il ricorso a questi apparati si diffuse ulte- 
riormente, rivelandosi ottimo veicolo di propa- 
ganda ideologica da parte della committenza pa- 
pale e nobiliare; in occasione della discesa di Car- 
lo v tutte le città italiane allestirono strutture tem- 
poranee o anche permanenti, cne a Roma, per es., 
videro il concorso di B. Peruzzi e A. da Sangallo il 
Giovane. Venezia fu celebre per le sue macchine 
galleggianti. Memorabili furono nella seconda 
metà del secolo le esequie di Michelangelo (con 
l'erezione in San Lorenzo del castrum doloris) e 
quelle di Cosimo 1 (autore dei disegni per gli ad- 
dobbi e il catafalco in San Lorenzo fu B. Buonta- 
lenti). Se alla fine del sec. xvi gli architetti riprese- 
ro negli allestimenti effimeri moduli compositivi 
già impiegati in architetture permanenti (D. Fon- 
tana nel catafalco per Sisto v si rifece alla Cappel- 
la Sistina in Santa Maria degli Angeli; G. Della 
Porta nel catafalco per Alessandro Farnese ripre- 
se le facciate di Santa Maria Scala Coeli; G. Rai- 
naldi negli addobbi di San Pietro per la canoniz- 
zazione di Carlo Borromeo si richiamò al proget- 
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to originario di Michelangelo per la facciata della 
Basilica), nel Seicento, secolo che segnò il trionfo 
dell’a.e. soprattutto a Roma e vide in primo piano 
come committenti gli ordini religiosi impegnati a 
promuovere, secondo 1 dettami della Controrifor- 
ma, il riavvicinamento delle alte gerarchie al po- 
polo, gli allestimenti effimeri costituirono per ar- 
tisti come G.L. Bernini, Pietro da Cortona, A. 
Sacchi, A. Algardi, Rainaldi un vero campo di 
sperimentazione per nuove tecniche e inediti ef- 
fetti; in particolare grande sviluppo ebbe l’addob- 
bo con sculture in legno, stucco o cartapesta. Così 
Bernini nelle macchine da festa per l'elezione di 
Innocenzo x mise a punto lo schema iconografico 
che avrebbe poi ripreso nella Fontana dei Fiumi, 
mentre Rainaldi nell’apparato per le Quarantore 
nella chiesa del Gesù anticipò alcune strutture 
della futura Santa Maria in Campitelli. Nel Sette- 
cento fu la Napoli borbonica, capitale del regno 
delle Due Sicilie, il maggior centro dell’a.e.: F. 
Sanfelice, F. Fuga e L. Vanvitelli allestirono sce- 
nografici apparati in occasione rispettivamente 
della cessione delregno da parte di Filippo v al fi- 
glio Carlo, dell’ingresso di Clemente x, del ma- 
trimonio di Ferdinando di Borbone con Maria 
Carolina d'Austria e della nascita dell’infanta Ma- 
ria Teresa Carolina; in quest’ultima occasione un 
porticato fittizio venne ornato con sculture gre- 
che recuperate dai recenti scavi di Ercolano. La 
moda dell’archeologia insieme al nuovo gusto per 
le cineserie ispirò a Roma gli allestimenti di L.J. 
Le Lorrain con grandi rotonde e bassorilievi clas- 
sicheggianti. Con la rivoluzione francese, le mac- 
chine da festa celebrarono soprattutto il trionfo 
delle libertà democratiche (alberi della libertà), 
ma durante la dominazione napoleonica tornò in 
auge l’uso di apparati effimeri nelle feste ufficiali 
(P.-F.-L. Fontaine e Ch. Percier furono gli archi- 
tetti più attivi in questo campo). Nell'Ottocento 
l'evoluzione delle a.e. fu soprattutto legata al 
grande sviluppo delle esposizioni universali (co- 
struzione di padiglioni, sperimentazione di nuovi 
materiali; la stessa Tour Eiffel fu eretta per l’e- 
sposizione parigina del 1889), i cui allestimenti 
diedero impulso alle arti applicate, all’arredamen- 
to, al design. 

Effmer Joseph (Dachau 1687 - Monaco 1745) ar- 
chitetto e decoratore tedesco. Figlio del giardinie- 
re di corte del principe elettore di Baviera Massi- 
miliano Emanuele 1, fu da questi inviato a studia- 
re a Parigi e in Italia; alsuo rientro a Monaco ven- 
ne nominato architetto di corte e direttore dei 
giardini. Gli si deve la sistemazione del parco del- 
la residenza di Nymphenburg, che comprende pa- 
diglioni raccordati al corpo centrale, una cascata 
(1716-18), il Pagodenburg, il Badenburg e la Mag- 
dalenenklause; tra le opere di decorazione di in- 
terni: l'arredamento della residenza reale di Mo- 
naco (1726-29). E. introdusse in Baviera il gusto 
rococò, che avrebbe poi dominato incontrastato 
con il suo successore, F. de Cuvilliés. 

Egas Enrique (Toledo?, 1455 ca - 1534) architet- 
to spagnolo. Figlio e allievo di Annequin di 
Bruxelles, lavorò in molte città spagnole lascian- 
dovi importanti opere (collegio di Santa Cruz a 
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Valladolid, 1480-92; ospedale di Santa Cruz a To- 
ledo; Cappella Reale del Duomo di Granada, 
1504-07; ospedale reale di Santiago de Composte- 
la) che segnano il passaggio, in Spagna, dall’archi- 
tettura tardogotica a quella del rinascimento, e l’ì- 
nizio dello stile «plateresco». 

egea, arte - minoico-micenea, arte. 

Eggeling Viking (Lund 1880 - Berlino 1925) regi- 
sta e pittore svedese. Dopo un breve periodo di 
studi artistici a Milano (Accademia di Brera) e un 
soggiorno a Parigi (1911), dove incontrò H. Arpe 
si interessò alle sperimentazioni cubiste, aderì al 
gruppo dadaista svizzero (1916). All’incontro a 
Zurigo con H. Richter risale l’ideazione della 
«pittura su rotoli», sorta di partitura visiva su 
grandi rotoli cartacei costituita da una sequenza 
di forme geometriche, la cui combinazione ritmi- 
ca mirava a restituirne visivamente il movimento. 
Dall’approfondimento di questa formula (l’alter- 
nanza ritmica in sequenza di moduli formali bian- 
chi su fondo nero) derivò Diagonal Symphonie 
(1921-24), film pioniere nella storia della cinema- 
tografia sperimentale «astratta», proiettato per la 
prima volta a Berlino nel 1925. 

egicranio motivo ornamentale della scultura 
classica affine al + bucranio; consiste in una testa 
di caprao ariete posta tra due + festoni di un fre- 
gio o di una cornice. 

egizia, arte espressione indicante la civiltà artisti- 
ca sviluppatasi nell’Egitto antico lungo un arco di 
tempo esteso 30-40 secoli, dall'epoca preistorica 
al fiorire dell’arte copta. La valle del Nilo risulta 
abitata fin dall’età paleolitica, cuì risalgono i più 
antichi manufatti e i petroglifi dell'Alto Egitto, 
connessi con l’arte rupestre nordafricana, seguiti 
dalle manifestazioni proprie del neolitico: ma solo 
con l'età eneolitica, caratterizzata dalla distinzio- 
ne politica e culturale tra Alto e Basso Egitto, vi si 
registrano manifestazioni d'interesse artistico con 
le terrecotte e le statuette femminili delle ricchis- 
sime necropoli di el-Badari e Nagada. Il periodo 
preistorico sfocia, dopo momenti di grande ten- 
sione politica, nell’unificazione del Basso e del- 
l’Alto Egitto: è un’età di grande fervore culturale, 
testimoniato, oltre che dalle pitture di Hierakon- 
polis, dalle teste di mazza in pietra e dalle tavolet- 
te lavorate a rilievo. Queste ultime, in origine 
semplici lastrine di pietra, forse destinate a impa- 
stare i cosmetici, acquistarono in seguito carattere 
celebrativo e ufficiale, e nella tematica della deco- 
razione si ispirarono a singoli avvenimenti storici 
(tavoletta di Narmer); in esse si affrontano i primi 
problemi di forma e di composizione, risolti con 
una struttura ad andamento anulare attorno al 
centro oppure su registri sovrapposti. Si inizia in 
quest’epoca il processo tendente a costituire, al dì 
là delle correnti autonome e delle esigenze locali, 
una tradizione unitaria delle arti figurative, stabi- 
lendo tipologie che saranno caratteristiche di tut- 
ta l’a.e. successiva. Con l'Antico regno (dinastie i- 
vi, 2850-2200 ca a.C.) ; monumenti funebri dei so- 
vrani e dei dignitari di corte testimoniano gli inizi 
dell’architettura monumentale, destinata a diffe- 
renziarsi nei due tipi caratteristici della piramide e 
della mastaba. I faraoni delle due prime dinastie 


(età thinita) ebbero duplici sepolture ad Abydos 
angali a tumulo) e a Menfi Vigna ad abitazio- 

ne), di cui esistono resti architettonici oltre a 
frammenti pittorici e scultorei: su tali basi doveva 
svilupparsi l’arte seguente (età menfita). Alla 1 
dinastia appartiene il complesso funerario del fa- 
raone Gioser, una vasta area racchiusa da un mu- 
ro in calcare bianco, contenente la piramide a gra- 
doni e tutta una serie di costruzioni accessorie: a 
esso è legato il nome di Imhotpe, architetto divi- 
nizzato nel mito, ma della cui esistenza storica ci 
assicurano le fonti contemporanee. A lui si deve 
la sostituzione della pietra calcarea ai materiali 
deperibili prima utilizzati (legno e mattoni), ma 
soprattutto la struttura organica del complesso. 
Con l’avvento della Iv dinastia, dallo schema a 
gradoni si passa, attraverso fasi intermedie, a 
quello puramente geometrico della piramide a 
facce lisce perfettamente triangolari. Il colossale 
complesso architettonico delle piramidi costruite 
presso Gîza da Cheope, Chefren e Micerino, uni- 
tamente ai templi funerari, appare ispirato a con- 
cezioni rigorosamente geometriche. Le necropoli 
dei funzionari reali sono costituite dalle mastabe, 
tombe a tumulo originariamente in mattoni e più 
tardi in pietra, distribuite attorno alle piramidi se- 
condo un piano organico. Strettamente legato al- 
l'architettura è lo sviluppo della decorazione pa- 
rietale, sia a semplice pittura che a rilievo policro- 
Mo, con repertorio iconografico tratto dai temi 
della vita quotidiana e delle cerimonie per il de- 
funto, e investito della funzione di garantire al 
morto una magica sopravvivenza nell’aldilà. Le 
due tecniche (pittura e rilievo) erano intercam- 
biabili e avevano in comune il problema di trasfe- 
rire le tre dimensioni del mondo reale su una su- 
perficie bidimensionale secondo svariati artifici, 
dei quali alcuni vennero ad assumere valore cano- 
nico (per es., la parte centrale del corpo presenta- 
ta di fronte, testa e gambe di profilo per indicare 
la direzione dei movimenti ecc. ). Questo modo di 
rappresentazione presentava i vari piani come 
giustapposti anziché scaglionarli in profondità e 
offriva un mondo facilmente intelligibile, che non 
presupponeva quella particolare educazione alla 
comprensione, resa necessaria dalla rappresenta- 
zione prospettica. Ogni immagine inoltre veniva 
raffigurata in base a precisi canoni di misure e di 
cifre. Da questi principi derivò anche la scrittura 
geroglifica, che come l’arte seguì una rigorosa li- 
nea di sviluppo (decorazione della mastaba di He- 
syré, e di quella di T1). A loro volta le statue erano 
destinate a dare una rappresentazione degna e 
durevole del personaggio, e in certo senso a iden- 
tificarsi con esso: scolpite in legno o pietra. esse 
raffiguravano la persona umana in piedi o seduta, 
con gambe e braccia convenzionalmente atteggia- 
te. Particolarissima la statua di Gioser dove l’inte- 
resse è tutto accentrato sulla testa eccezionalmen- 
te espressiva; il gruppo di Rahotpe e Nofret non 
presenta alcuna ricerca di effetti plastici ma rag- 
giunge il senso del volume con larghe zone qua- 
drangolari poste in piena frontalità. Ricordiamo 
anche le immagini del sommo sacerdote Ranofer 
e di Kaaper, ma soprattutto di Chefren seduto in 
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1 La Sfinge (2450 a.C.) a Gîza. 

2 «Caccia all'ippopotanio » (part., v dinastia): 
rilievo policromo nella mastaba di Tia Saggara. 
3 Il tempio della regina Hatshepsut (1480 a.C.) a 
Deirel-Bahari. 

4 Tavoletta di Narmer: scisto (3100 ca a.C.). Il 
Cairo, Museo Egizio. 

S «Scriba seduto» (tv dinastia): statua in calcare 
dipinto da Saqqara. Parigi, Louvre. 

6 «Hetep» (XII dinastia): statua-cubo in granito 
da Saggara. Il Cairo, Museo Egizio. 


7 «Ramesse 11» (x1X dinastia): statua in basalto. 
Torino, Museo Egizio. 
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8 «Nebamon a caccia» (xvi dinastia): affresco proveniente dalla tomba di Nebumon a Tebe. Londra, British Museum. 

9 Sala del sarcofago nella tomba di Nefertari (x1x dinastia). Tebe, Valle delle Regine. 10 «Musiciste e danzatrici» (xvi 
dinastia): pittura della tomba di Nebamon a Tebe. 11 « Prefiche» (xviri dinastia): pittura della tomba di Ramose a Tebe. 12 
«Thutmose tr e il dio Amon» (xvi dinastia): rilievo policromo dal tempio di Thutmose a Deir el-Bahari. 13 « La regina 
Nefertiti» (xvi dinastia): busto in gesso dipinto da Tell el-Amarna. Berlino, Staatliche Museen. 14 «Tutankamons (xvi 
dinastia): maschera funeraria in oro e pietre dure. Il Cairo, Museo Egizio. 
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trono, capolavoro dell'Antico regno. Esiste anche 
una produzione di figurine di servitori che popo- 
lano le camere sepolcrali: caratteristiche della v e 
vi dinastia, esse testimoniano una produzione che 
raggiungerà il culmine sotto l'x dinastia. 

Nel Primo periodo intermedio (vii-x dinastia, 
2200-2052 ca a.C.) il delicato equilibrio dell'età 
precedente cadde con il crollo della civiltà menfi- 
ta, e si ebbe un periodo di ineguaglianze e con- 
traddizioni, con il predominio della nobiltà e del 
clero provinciali. Quando con il Regno medio (x1- 
xl dinastia, 2052-1778 ca a.C.) si ricostituì l’unità 
nazionale, si guardò all’età menfita come a un 
simbolo e un ideale da imitare. Ma l'architettura, 
sia funeraria sia religiosa, non raggiunse la gran- 
diosità di quella precedente, mentre la pittura e il 
rilievo, sia quello incavato che l’altorilievo (porta- 
le del tempio di Sesostri il a Medamud; pitture 
della tomba di Beni Hasan) sono caratterizzati da 
chiarezza ed equilibrio compositivo. La più alta 
espressione dell’arte del periodo è data però dalla 
statuaria, soprattutto da quella reale, costituita da 
colossali statue in granito rosso o in pietra dura 
nera, non necessariamente destinate al culto o le- 
gate ai templi funerari e ai santuari della capitale, 
ma intese altresì a incarnare il faraone e la sua po- 
tenza, e a questo scopo collocate in tutto il paese 
(statue di Sesostri 1, Sesostri 111, ritratti di Amme- 
nehmet ni da Tani, le sfingi di Ammenehmet ni, la 
statua della principessa Senui, le statue-cubo in 
cui solo la testa si distacca dal blocco geometrico). 
Dopo il Secondo periodo intermedio (x1-xvn di- 
nastia, 1778-1570 a.C.) e il dominio degli Hyksos, 
si inizia il Nuovo regno (xvin-xxI dinastia, 1570- 
935 a.C.), durante il quale l'Egitto nuovamente 
unificato, con capitale Tebe, visse il periodo più 
splendido della sua storia, con l'espansione verso 
nord-est in Asia e verso sud nella Nubia. L’edifi- 
cio templare venne regolarizzato e portato a una 
forma tipica, almeno nella sua articolazione in 
pianta: l'ingresso è costituito dal pilone (due tor- 
rioni rastremati verso l’alto) davanti al quale spes- 
so è un viale di accesso fiancheggiato da sfingi e 
coppie di obelischi; quindi si passa in un cortile 
quadrilatero e da questo in una sala ipostila (ope- 
re di Thutmose ni nel santuario di Amon a Kar- 
nak). Le tombe vennero scavate nel fianco della 
montagna e con Thutmose | l'estrema dimora e i 
tesori funerari dei faraoni cominciarono a trovare 
posto nella Valle dei Re e poi nelle valli adiacen- 
ti. A Deir el-Bahari il complesso funerario della 
regina Hatshepsut ci tramanda il nome dell’archi- 
tetto più insigne del tempo, Sennut, cui si deve lo 
straordinario monumento. A d Amenofi ii si deve 
il tempio di Luxor, dove viene accentuato il carat- 
tere colossale. Dell’intermezzo di el-Amarna si 
conoscono scarsi documenti architettonici: la città 
di Ekhnaton fu edificata in fretta, secondo un in- 
teressante impianto a scacchiera. Si tornò alle co- 
struzioni di Karmak con Seti 1 e Ramesse n, alla 
cui attività edilizia risalgono anche il tempio di 
Abu Simbel. il Ramesseum di Tebe e il compi- 
mento del tempio di Abydos. Rilievi e pitture co- 
prirono le pareti di templi e tombe rupestri, ricor- 
rendo spesso a moduli delle età precedenti, ma 
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sottolineando gli aspetti individuali dell’esistenza 
terrena, con molte concessioni a esigenze di bel- 
lezza ed eleganza estrinseche che annullano i con- 
fini tra mondo reale e mondo dell’aldilà (tomba di 
Rehemire, tomba di Ramose). Il disegno è più li- 
bero e nuovi i mezzi coloristici. A loro volta le 
esperienze di el-Amarna, sollecitate dall'azione 
spirituale del re, comportarono sensibilità di 
espressione, fuggevole liberazione da convenzio- 
ni, possibilità di rappresentazione del sentimento 
umano e della realtà naturale (vedi le varie imma- 
gini del re e dei membri della sua famiglia). La 
statuaria ufficiale produsse opere di qualità eleva- 
tissima (Ramesse 11 a Torino); più spesso era par- 
te integrante dell’architettura con i colossi (statue 
di Ramesse 11 ad Abu Simbel). Sviluppo notevole 
ebbero le arti minori, suppellettili e oreficerie, 
avori, ceramiche, documentate soprattutto da ri- 
trovamenti della tomba di Tutankamon. 

Nella Bassa epoca (xxI-xxxI dinastia, 935-333 
a.C.), con i mutamenti dinastici (dinastie etiope e 
saitica) e le divisioni politiche del paese, malgrado 
temporanee riunificazioni, cessò quasi totalmente 
l’attività edilizia monumentale. Ci si limitò a com- 
pletare opere precedenti; nella scultura (teste di 
Taharga, di Amasis, di Nectanebo) è documentata 
su larga scala anche la tecnica del bronzo. Con la 
conquista da parte di Alessandro e la successiva di- 
nastia tolemaica, l'Egitto entrò nel campo delle ci- 
viltà mediterranee. Cospicui sono i monumenti ar- 
chitettonici (Edfù, Dendera, Kom Ombo, Philae), 
mentre rilievo e pittura si limitano a copiare deci- 
samente o a rielaborare il passato, e l’influsso elle- 
nistico si manifesta in maniera del tutto estrinseca. 


Si vedano anche, nell'appendice «Monumenti e 
complessi monumentali», le schede: Piramidi, Kar- 
nak e Luxor, Abu Simbel. 


Eichler Max + Scholle, Die. 

Eiermann Egon (Neuendorf 1904 - Baden Baden 
1970) architetto e designer tedesco. E, insieme a 
H. Scharoun, la figura più rappresentativa dell’ar- 
chitettura tedesca del secondo dopoguerra. Allie- 
vo di H. Poelzig, ha portato la tradizione raziona- 
lista a estrema raffinatezza tecnologica e funzio- 
nale, seguendo in particolare la lezione di L. Mies 
van der Rohe. Si ricordano, tra le sue opere, la 
fabbrica di fazzoletti a Blumberg (1951), la casa di 
spedizioni Neckermann (1958-60), la Gediichtni- 
skirche a Berlino (1961), i grandi magazzini Hor- 
ten a Heidelberg e Merkur a Stoccarda (1961). 
Eiffel Gustave-Alexandre (Digione 1832 - Parigi 
1923) ingegnere francese. Laureatosi in chimica 
presso l’Ecole centrale di Parigi (1850), diven- 
ne in seguito costruttore, applicandosi allo studio 
delle tecnologie del ferro dapprima come colla- 
boratore di diverse imprese, poi come progettista 
ed esecutore in proprio: la Maison Eiffel, da lui 
fondata nel 1866, aprì cantieri in numerosi paesi 
del mondo, realizzando ponti, dighe, chiuse, gaso- 
metri, serbatoi e strutture metalliche per i più sva- 
riati tipi di edifici. Ciascuno di questi lavori costi- 
tuì per E. un nuovo momento di sperimentazione, 
alla ricerca della soluzione formale e tecnologica 
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meglio rispondente al singolo problema statico e 
costruttivo. Progettò così, fra l’altro, le travi reti- 
colari metalliche, strutture costituite da profilati 
standard angolari o piatti di piccolo ingombro, 
che offrono il massimo di resistenza e di flessibi- 
lità d’uso con il minimo peso e la minima resisten- 
za al vento: perfezionò l’attacco tra parti in ghisa e 
parti in ferro, sostituendo alla cerchiatura esterna, 
eseguita a piè d'opera, un sistema di bullonatura 
ottenuta annegando la madrevite nella ghisa al 
momento della colata; ideò il sistema ad aria com- 
pressa per le fendazioni nei letti dei fiumi. Questa 
intensa attività culminò in alcune opere di grande 
rillevo come il viadotto a Oporto sul fiume Douro 
(1877), Il viadotto Garabit sulla Truyère (1880-84) 
nel Massiccio Centrale e la torre alta 300 metri 
(detta Tour Eiffel) eretta per l’Esposizione mon- 
diale di Parigi del 1889 e mai più smontata. E so- 
prattutto in queste realizzazioni che l'estetica nata 
dalle grandi opere dell’ingegneria ottocentesca di- 
viene simbolo e profezia della nuova architettura. 
Eisenman Peter (Newark, New Jersey, 1932) ar- 
chitetto statunitense. Influenzato dai maestri del- 
l'architettura razionalista, ha indirizzato il suo la- 
voro verso la ricerca della completa autonomia 
della forma architettonica dai condizionamenti 
del contesto ambientale e da esigenze di natura 
funzionale. Dopo le prime realizzazioni — una se- 
rie di edifici unifamiliari, enumerati in maniera 
progressiva a sottolinearne la valenza program- 
matica — dalla fine degli anni Sessanta ha legato il 
suo nome al gruppo dei + Five Architects, con i 
quali ha collaborato per un decennio. Dagli anni 
Ottanta ha intrapreso un percorso di revisione cri- 
tica del proprio lavoro, che lo ha portato a elabo- 
rare una personale declinazione del + decostrut- 
tivismo. Tra le sue opere, il Wexner Center for 
the Visual Arts, alla Columbus University del- 
l’Ohio (1982-89), il Koizumi Sangyo Building a 
Tokyo (1987-89), il Greater Columbus Conven- 
tion Center a Columbus, Ohio (1989-93), il col- 
lege del paaP (Design, Architecture, Art and 
Planning) dell'Università di Cincinnati, Ohio 
(1990-96). 

Eisenstaedt Alfred (Dierschau, Prussia Occi- 
dentale, 1898 - Oak Bluffs, Massachusetts, 1995) 
fotografo statunitense di origine tedesca. Emigra- 
to negli Stati Uniti nel 1935, autodidatta, fu tra i 
primi fotografi a far parte dello staff di «Life», cui 
rimase legato per quarant'anni. Noto ritrattista, 
ha fotografato personaggi come W. Churchill, J.F. 
Kennedy, H. Goebbels, oltre a famosi attori di ci- 
nema e teatro. Tra i suoi libri: Testimone del no- 
stro tempo (1966), L’occhio di Eisenstaedt (1969), 
Germania (1981). 

Eitoku Kanò (Yamashiro 1543 - Ky6to 1590) pit- 
tore giapponese. Fu uno dei più eminenti pittori 
dell'epoca Momoyama. Formatosi alla Scuola + 
Kanò, eseguì dipinti su muri, fusuma (porte scor- 
revoli) e paraventi, privilegiando, quali soggetti, 
animali. fiori e soprattutto alberi. Suo tema carat- 
teristico sono alberi giganteschi che estendono i 
loro rami contorti fino a occupare tutta la superfi- 
cie del dipinto. Tra le sue opere: /mmagini di fiori 
e di uccelli (fusuma conservato nel monastero 


Juk6-in di Ky6to); paravento con immagini di 
leoni cinesi (T6ky6, Coll. Imperiale). 

elamita, arte - mesopotamica, arte. 

EI Greco + Greco, El. 

Eliasz Nicolaes ( Amsterdam 1590-1655 ca) pitto- 
re olandese. Influenzato da Rembrandt e F. Hals, 
ebbe notevole successo come ritrattista della bor- 
ghesia di Amsterdam. 

elladica, arte denominazione con cui si indica la 
produzione artistica della cosiddetta civiltà elladi- 
ca fiorita nella Grecia continentale dal I millen- 
nio a.C. (età del bronzo) al 1100 ca a.C. Quest’ar- 
te si sviluppò in tre fasi principali: Elladico antico 
(2800-2000 ca a.C.), caratterizzato dall’incremen- 
to dei nuclei urbani con abitazioni a pianta ret- 
tangolare e absidate, e con grandi edifici circolari, 
forse a destinazione sacra, oltre che dalla produ- 
zione di una ceramica nera e lucida, priva di deco- 
razioni; Elladico medio (2000-1600 ca a.C.), in cui 
appare un tipo di ceramica detta «minia», a su- 
perficie lucida priva di decorazione o con ornato 
geometrico, di probabile influenza anatolica, rea- 
lizzata con l’impiego del tornio veloce; Elladico 
tardo (1600-1100 ca a.C.), che si identifica con la 
civiltà micenea (+ minoico-micenea, arte). Altre 
varietà di ceramica tipiche dell’a.e. sono quelle di 
«Hagia Marina», a superficie brillante bruno-ros- 
sa, e la ceramica «a decorazione opaca», con mo- 
tivi lineari di color bruno su fondo giallognolo. 
ellenistica, arte denominazione con cui si indica 
complessivamente la produzione artistica del pe- 
riodo storico, detto appunto ellenismo, conven- 
zionalmente compreso tra la morte di Alessandro 
il Macedone (323 a.C.) e la conquista romana del- 
l'Egitto. Vi si fa tuttavia rientrare anche l’arte ro- 
mana, almeno sino all’età di Adriano e anche fino 
agli Antonini. Infatti, per lo storico dell’arte anti- 
ca il termine e. assume soprattutto valore stilisti- 
co, indicando un determinato linguaggio formale 
e i caratteri del gusto formatisi durante l’elleni- 
smo. I regni ellenistici ebbero il compito di uni- 
versalizzare la civiltà artistica greca diffondendola 
nell'intera area del Vicino e Medio Oriente, fino 
nel cuore dell'Asia, come attesta l’arte del + 
Gandhàara, mentre Roma l'avrebbe poi propagata 
verso Occidente. A più riprese, in maniera indi- 
retta, essa influì in seguito anche sull’arte bizanti- 
na e su quella occidentale del medioevo. Dalla na- 
scita di una nuova società cosmopolita, dal supe- 
ramento dell’antica antitesi su cui si era retto l’i- 
deale antipersiano, e del particolarismo che era 
stato la componente insostituibile della fisiono- 
mia storica greca, l’a.e. trae le sue peculiari carat- 
teristiche e in prima istanza il fatto di non essere 
più destinata all'intera polis, ma niservata soltanto 
ai singoli. Poiché l’uomo nel nuovo rapporto con 
lo stato non è più un cittadino ma un suddito, l'ar- 
te, che già era manifestazione di sentimenti civili e 
religiosi, si laicizza e 1 grandi promotori diventano 
i sovrani e i ricchi privati. Alla base di tutta la ci- 
viltà ellenistica sta Il rapido moltiplicarsi di nuove 
fondazioni urbane su territori molto estesi: intra- 
preso da Alessandro. il processo fu spinto a fon- 
do. come elemento fondamentale del programma 
politico, dai suoi successoni. i Seleucidi. gli Anti- 
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1 «Atena, Alcioneo, Gea e Nike»: particolare del fregio marmoreo dell'altare di Zeus a Pergamo. Berlino, Staatliche 
Muscen. 2 «Nike di Samotracia» (190 ca a.C.): marmo. Parigi, Louvre. 3 «Galata morente»: copia romana in marmo da 
un originale del 210 ca a.C. Roma, Musei Capitolini. 4 «Vecchia ubriaca»: copia romana. Roma, Musei Capitolini. 


gonidi e gli Attalidi. Lo schema fondamentale ap- 
plicato in larghissima misura fu quello cosiddetto 
ippodameo o milesio (reticolato stradale ad assi 
ortogonali), ma non fu tuttavia esclusivo: accanto 
a esso (Mileto, Priene, Antiochia, Dura Europos), 
venne realizzata un’urbanistica che su configura- 
zioni naturali assai accidentate riuscì a determi- 
nare risultati ricchi di suggestioni imprevedibili 
con uno sviluppo a terrazze (Pergamo). La prima 
città ellenistica in ordine di tempo fu Alessandria, 
pianificata da Deinocrates di Rodi (332-331 a.C.): 
l'estensione eccezionale delle strade di scorrimen- 
to (30 m) e l'articolazione in quartieri dalla fun- 
zionalità ben definita attestano la dilatazione del- 
lo schema ortogonale in una forma assolutamente 
nuova rispetto a quella in uso nel periodo classico. 
L'architettura ebbe i suoi centri di produzione in 
Grecia e Asia Minore, Siria, Mesopotamia, Egit- 
to. Africa settentrionale e Italia: tra essi il più co- 
nosciuto è quello egeo-microasiatico. L'elemento 
conservatore e tradizionale, certo assai forte, non 
impedisce l’azione di tendenze innovatrici. L'ap- 


plicazione sempre più rara dell'ordine dorico te- 
stimonia eloquentemente la posizione dell’elleni- 
smo rispetto alla classicità. Si nota la ripresa mo- 
numentale dell’ordine ionico nel tempio di Priene 
e nel Mausoleo di Alicarmasso, che si inserisce 
cronologicamente accanto alle imponenti rico- 
struzioni dell’ Artemision di Efeso, del Didymaîon 
di Mileto, dell’ Artemision di Magnesia sul Mean- 
dro costruito da Hermogenes, il solo architetto 
dell'età ellenistica che possiamo dire di conoscere. 
L'altare a scalea di Samotrace, con colonnato so- 
vrapposto al podio, si richiama alla tipologia di un 
monumento quale l’altare di Pergamo, dove l’im- 
ponenza del fregio sottolinea come l'architettura 
fosse diventata un semplice supporto del rilievo, 
sviluppato in senso narrativo e monumentale. A 
sua volta la ricostruzione dell’O/ympieîon pisi- 
strateo ad Atene segna l'applicazione del corinzio 
come ordine portante in un edificio di grande mo- 
le, consacrandone così la successiva fortuna. Gli 
edifici, di cui si moltiplicano le tipologie, in parti- 
colare a carattere laico e pubblico, tendono a per- 
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dere la propria autonomia coordinandosi con 
quelli circostanti, e spesso sono concepiti in una 
visione frontale che segna il ritorno alla facciata 
riccamente decorata. Si fa largo uso di pareti mo- 
dellate plasticamente con colonne o semicolonne 
su podi, frontoni spezzati, materiali rari e policro- 
mi. Le esperienze urbanistico-architettoniche ac- 
quisite nei centri ellenistici dell'Asia convergeran- 
no negli imponenti complessi dell'ambiente itali- 
co (santuari di Praeneste e di Terracina) e infine 
nei più tardi sviluppi dell’architettura romana 
provinciale di età imperiale, come a Palmira, Ge- 
rasa e Baalbek. 

Nel campo delle arti figurative si riflettono le mol- 
teplici caratteristiche dell’a.e.: il cosmopolitismo 
e l’individualismo, i contrasti tra razionalismo e 
religiosità, un nuovo sentimento della natura, la 
specializzazione del sapere, l’intellettualizzarsi 
della cultura. Da un lato trionfa il patetismo e la 
scultura sembra dover ispirare terrore o pietà, 
scegliendo i suoi temi dai castighi mitologici così 
come dagli avvenimenti della storia più recente, 
esasperando gli eccessi dell’arte scopadea (Rodi 
con la scuola che produce il gruppo del Laocoon- 
te* e il Colosso; Pergamo con le sculture del do- 
nario di Attalo 1 del 235 ca a.C., che celebra le vit- 
torie contro i galati e il secondo donario del 170- 
160 a.C. con la Gigantomachia). Dall’altro lato si 
accentua il realismo, che conlo sviluppo dell’indi- 
vidualismo e l’avvento del culto del sovrano si 
manifesta soprattutto nella ritrattistica (anche il 
ritratto eroicizzato) e nel gusto per tutti quegli 
aspetti che l’arte classica, tesa alla ricerca di una 
bellezza ideale, aveva ignorato: si ritraggono per- 
ciò la vecchiaia come l’infanzia, le deformità fisi- 
che, gli atteggiamenti triviali o semplicemente pit- 
toreschi, le scene di genere e di ispirazione teatra- 
le. Si spezza l’antica unità qualitativa tra artigia- 
nato e opera del grande artista; l’arte diventa un 
ornamento necessario: sorge perciò e si amplia 
sempre più una vera industria artistica che valen- 
dosi di nuovi mezzi tecnici (ricalco, uso di matrici, 
di cartoni ecc.) diffonde i suoi prodotti sino nei 
più lontani paesi. La scultura affonda le sue radici 
in quella tardoclassica del sec. iv a.C.: Prassitele, 
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«Tobia e l'angelo»: olio su rame, 
cm 19x27. Londra, National Gallery. 


Scopa e Lisippo sono continuamente imitati, 
spesso trasformandone la concezione figurativa. 
In particolare, nello sviluppo della scultura si può 
distinguere una fase cosiddetta «semplice», un pe- 
riodo successivo detto del barocco microasiatico 
(Rodi, Pergamo), e infine il momento del tradi- 
zionalismo e dell’accademico classicismo, con 
centro ad Atene, che influenzerà anche l’arte au- 
gustea (+ neoatticismo). Altri problemi pone la 
pittura ellenistica, sviluppatasi essenzialmente 
nelle scuole di Sicione, Rodi, Pergamo, Alessan- 
dria; i suoi principali raggiungimenti furono la 
completa acquisizione del cromatismo attraverso 
l’uso della luce, la rappresentazione illusiva dello 
spazio, la minuta osservazione realistica, attuate 
sia nelle grandi composizioni di carattere storico 0 
religioso sia nei quadri da cavalletto. Anche nel- 
l'ambito delle cosiddette arti minori, in particola- 
re oreficeria e vetro, si raggiunge un notevole li- 
vello qualitativo grazie alla disponibilità di nuove 
fonti di materie prime (metalli e pietre preziose). 
EI Mudo + Navarrete, Juan Fernandez de. 

EI Paso gruppo artistico spagnolo. Fondato a 
Madrid nel 1957, favorì la diffusione in Spagna 
dell’informale, fungendo da elemento di contatto 
tra la giovane generazione spagnola e l’avanguar- 
dia internazionale. Ne hanno fatto parte R. Cano- 
gar, A. Saura, M. Millares, M. Rivera, M. Chirino, 
M. Viola, L. Feito e P. Serrano. 

Elsheimer Adam (Francoforte sul Meno 1578 - 
Roma 1610) pittore tedesco. Recatosi ventenne a 
Venezia, lavorò presso H. Rottenhammer e am- 
mirò le opere di Tintoretto. Nel 1600 si stabilì a 
Roma, dove si accostò al paesaggismo di P. Bri] e 
recepì le novità di Caravaggio. A E. si devono 
quadri di piccolo formato, di preferenza su rame: 
composizioni sacre affollate di figure, profilate con 
precisione miniaturistica nella luce (Esaltazione 
della croce, 1603?, Francoforte, Stàdelsches Kunst- 
inst.), e paesaggi d’ambientazione biblica e mitolo- 
gica (Fuga in Egitto, 1609, Monaco, Alte Pin.; 
L'Aurora, Braunschweig, Herzog Anton-Ulrich 
Mus.). Dipinse, rifacendosi a modelli caravagge- 
schi, scene notturne dai forti chiaroscuri (/ncendio 
di Troia, 1603-04, Monaco, Alte Pin.) e interni con 
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fonti luminose concentrate (Giove e Mercurio in 
visita presso Filemone e Bauci, 1608-09 ca, Dresda, 
Gemiildegal.): opere in cui le influenze stilistiche 
italiane si fondono con una concezione del pae- 
saggio derivata dalla pittura fiamminga e tedesca. 
Personalità centrale della pittura di paesaggio, E. 
conciliò l'ammirazione per il mondo della natura e 
le esigenze di un'osservazione scientifica già gali- 
leiana, esercitando, anche tramite i numerosi dise- 
gni, una profonda e vasta influenza (da C. Sarace- 
ni a Rubens, Lorrain e Rembrandt). 

e-makim o e-maki, nella pittura giapponese, ro- 
tolo dipinto in stile Yamato-e, all’inchiostro 0 co- 
lorato, che si svolge da destra verso sinistra e le 
cui inimagini trovano generalmente corrispon- 
denza in un testo esplicativo calligrafato; se ne eb- 
be il massimo sviluppo tra i secc. x e XII. 
Embriachi o Embriaci (secc. xIv-xv) famiglia di 
intagliatori e intarsiatori italiani. Di probabile ori- 
gine genovese, operarono a Firenze e poi a Vene- 
zia specializzandosi in intagli eburnei e minuti in- 
tarsi geometrici in madreperla, osso e legni pre- 
giati (intarsi «alla certosina»), usati per ornare 
specchi, cofanetti e altaroli portatili. Le loro opere 
ebbero rinomanza europea: grandi dossali d'altare 
furono loro commissionati dal duca di Borgogna 
per la Certosa di Champmol (1303, ora a Parigi, 
Mus. di Cluny), dal duca di Berry per l'abbazia di 
Poissy (ora al Louvre), da Gian Galeazzo Viscon- 
ti per la Certosa di Pavia (1400-09). Il più noto de- 
gli E., BALDASSARRE (fine sec. xv), fu a capo di fio- 
renti botteghe a Firenze e Venezia; in esse lavora- 
rono i figli Giovanni e Antonio e, successivamen- 
te. i nipoti Geronimo, Domenico e Lorenzo. 
Emery Pierre André (Losanna 190)3) architetto 
algerino. Completati gli studi a Ginevra, dal 1924 
al 1926 è stato collaboratore di Le Corbusier. Suc- 
cessivamente, trasferitosi in Algeria, è diventato 
un pioniere dell’architettura razionalista nell’A- 
frica settentrionale. Tra le sue opere principali: 
scuola di rue Volta (1936) e edifici per lAéro-Ha- 
bitat (1954) ad Algeri; piani delle nuove città di 
Cheregas e Rebeval. 

emiciclo ogni costruzione architettonica a pianta 
semicircolare: per es., la parte riservata al pubbli- 
co nell’anfiteatro antico. 

Emiliani Andrea (Predappio, Forlì - Cesena, 1931) 
storico dell’arte italiano. Allievo di F. Arcangeli e 
in seguito di C. Gnudi, è stato soprintendente per 
le province di Bologna, Ferrara e Ravenna e di- 
rettore della Pin. Naz. di Bologna. Organizzatore 
di mostre sui maggiori artisti bolognesi (Guido 
Reni, 1988: Giuseppe Maria Crespi, 1990); Ludovi- 
co Carracci, 1993), ha coltivato interessi che spa- 
ziano dall'arte medievale a quella moderna e con- 
temporanea con una predilezione per la scuola 
pittorica emiliana e marchigiana (Federico Baroc- 
ci, 1985). Ha tracciato nuovi indirizzi di ricerca in 
particolare per quanto riguarda la politica cultu- 
rale del territorio (Una politica dei beni culturali, 
1974) e i beni museali (Dal museo al territorio, 
1974). 

Emin Tracey + vyBA. 

Empoli Jacopo Chimenti detto l° (Firenze 1551- 
164f)) pittore italiano. Fu il più appartato e mode- 
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rato tra i riformatori della pittura fiorentina tra il 
Cinque e il Seicento. Si rifece al Pontormo e ad 
Andrea del Sarto; risentì poi di Santi di Tito (/m- 
macolata Concezione, 1591 ca, Firenze, San Re- 
migio; Madonna del soccorso, 1593, Firenze, Gall. 
Palatina di Palazzo Pitti; Annunciazione, 160)9, Fi- 
renze, Santa Trinita) e del Cigoli (Miracolo di san 
Carlo, 1613, Pistoia, San Domenico), elaborando 
uno stile caratterizzato da originali semplificazio- 
ni formali e da un naturalismo di ascendenza ca- 
ravaggesca. Molto apprezzati sono oggi i suoi di- 
segni e le sue nature morte con composte mostre 
di cibi e ortaggi (Firenze, Uffizi; Marano di Caste- 
naso, Coll. Molinari Pradelli). 

encarpo elemento decorativo usato nell’antichità 
classica e ripreso nel rinascimento; consiste in un 
- festone di frutti, con fiori e fronde. E spesso 
unito ad altri elementi decorativi, come + bucra- 
nied+ egicrani. 

encausto tecnica pittorica consistente nello sten- 
dere i colori impastati con cera riscaldata. Colore 
e cera possono anche essere diluiti con oli essen- 
ziali (nafta, trementina), oppure la cera può esse- 
re saponificata (ovvero resa solubile con lisciva, 
che contiene soda). L'e., perfezionato nel sec. Iv 
a.C., era una tecnica pittorica assai diffusa nel 
mondo antico, originaria forse dell'Egitto; cadde 
in disuso nei secc. vili-ix. Oggi il termine indica 
una miscela di cera e resina usata per facilitare la 
stesura dei colori. 

Endell August (Berlino 1871-1925) architetto e 
designer tedesco. Introdotto nel 1896 da H. Obrist 
nel clima dell’art nouveau, creò mobili, oggetti, 
arredi e architetture nel nuovo stile, divenendone 
il maggiore esponente in Germania. La sua opera 
più famosa e più rappresentativa dell'art nouveau 
tedesco è l’Atelier Elvira a Monaco, costruito per 
un fotografo nel 1896-97 e distrutto nel 1944, il cui 
elemento decorativo dominante era una figura di 
drago che copriva l’intera facciata. 
Engelbrechtsz Cornelis (Leida 1468-1533) pitto- 
re olandese. Formatosi nel raggio d'influenza di 
Geertgen tot Sint Jans, rinnovò la tradizione tar- 
dogotica dandone un’elaborata interpretazione 
ornamentale che trova riscontro nei paralleli esiti 
dei manieristi d’ Anversa. Le sue opere si caratte- 
rizzano per l’affollamento delle figure, l’anima- 
zione espressiva e l'eleganza deglisviluppi lineari, 
con rimandi alla grafica diireriana e a Luca di Lei- 
da, di cui E. fu maestro (Compianto su Cristo, 
Gand, Mus. voor Schone Kunsten; Costantino e 
sant'Elena, Monaco, Alte Pin.). 

Enrico di Tedice (attivo a Pisa alla metà del sec. 
XIII) pittore italiano. Documentato nel 1245, era 
probabilmente fratello di + Ugolino di Tedice. E 
autore della grande Croce della chiesa di San 
Martino a Pisa, con un Cristo patiens e storielle la- 
terali di gusto popolaresco, che si rifanno a mo- 
delli bizantini diversi da quelli aulici di Giunta Pi- 
sano. Gli sono attribuite altre opere, tra cui la 
Croce di Castellare (Vicopisano, chiesa di San 
Giovanni), una tavoletta con la Discesa dalla cro- 
ce (Pisa, Mus. Naz. di San Matteo) e un dittico 
con la Madonna col Bambino e Scene della Pas- 
sione di Cristo (Firenze, Bargello). 


Epitteto 


Ensor James (Ostenda 1860-1949) pittore belga. 
Allievo dell’Accademia di Bruxelles, svolse gran 
parte della sua attività a Ostenda, nella sua casa- 
museo. Fino al 1885 ca si impegnò in scene di in- 
terni, rifacendosi, ma con una pittura molto più 
«scura», ai modi dell’impressionismo (La dama 
azzurra, 1881, Bruxelles, Mus. Royaux des 
Beaux-Arts); contemporaneamente, si dedicava a 
una sottile variazione grafica sui temi figurativi 
del simbolismo e del decadentismo. Ben presto 
avviò una ricerca più personale, che nell’arco di 
una decina d’anni doveva svolgere un ruolo de- 
terminante, rinnovando l’arte belga e anticipando 
le correnti espressioniste. Alla cultura del suo 
tempo E. non partecipò attivamente, anche per- 
ché le sue opere erano spesso rifiutate alle esposi- 
zioni per la loro eccentricità; si limitò a unirsi al 
gruppo Les xx e a pubblicare alcuni scritti di poe- 
tica, violentemente polemici verso la critica uffi- 
ciale. Si inoltrò in solitudine nel mondo del fanta- 
stico e del grottesco, dipingendo nature morte po- 
polate di maschere e interni abitati da scheletri e 
demoni, che costituiscono altrettante satire del 
compassato mondo borghese («perseguitato dai 
conformisti, mi sono lietamente rifugiato nel pae- 
se solitario della satira, dove regna la maschera, 
tutta violenta esplosione di luce»). E. recuperava 
così (con un’operazione di sapore decadentistico) 
l’immagine della morte dell’antica pittura fiam- 
minga, spesso adombrandola dietro maschere 
spaventose, cariche di un ambiguo simbolismo tra 
l’ossessivo e l’ironico. Il punto più alto fu raggiun- 
to da E. nel grande dipinto Entrata di Cristo a 
Bruxelles (1888, Zurigo, Kunsthaus). Molto im- 
portante è anche la sua produzione di incisioni e 
disegni con paesaggi e scene di vita quotidiana, 
nelle quali l'intreccio di sogno e realtà sembra 
precorrere il surrealismo. Con il nuovo secolo eb- 
be inizio la sua fortuna critica; ma il suo lavoro 
aveva ormai perduto quella carica aggressiva- 
mente ironica e fantastica che ne aveva costituito 
il carattere più originale. 

Entartete Kunst + pubblica, arte. 

entasi —. colonna. 

environmental art corrente artistica internazio- 
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eKntrata di Cristo a 
Bruxelles: (1888): olio su 
tela, cm 2587 431. Zurigo, 
Kunsthuus. 


nale affermatasi nei primi anni Sessanta del No- 
vecento. Il termine environment venne introdotto 
da A. Kaprow nel 1962 per definire «un’arte in 
cui si entra, che ci mette alla prova e che, a sua 
volta, subisce la nostra influenza»; figura nel 1966 
nel titolo del suo volume Assemblage, Environ- 
ments and Happenings, che evidenzia la comune 
natura partecipativa delle tre pratiche artistiche. Il 
pubblico è infatti invitato a interagire con l’opera, 
che è concepita come un vero e proprio ambiente 
e ideata a partire dalle caratteristiche specifiche 
dello spazio circostante (site-specific). Nei primi 
anni Sessanta hanno realizzato environments arti- 
sti di formazione minimalista, neodada e pop co- 
me J. Dine, E. Kienholz, Y. Kusama, R. Morris, 
C. Oldenburg e L. Samaras. Nel decennio succes- 
sivo, con l'aggettivo environmental si sono comin- 
ciati a designare anche interventi realizzati in con- 
testi naturali, come quelli di R. Smithson e W. De 
Maria (+ land art), o architettonici, come i «tagli» 
di G. Matta-Clark. 

Epigono (seconda metà del sec. i a.C.) scultore 
greco-asiatico. Restano alcune basi iscritte che re- 
cano la sua firma. Attivo a Pergamo, fu scultore 
preferito della dinastia degli Attalidi, di cui cele- 
brò le glorie (fra l’altro, le vittorie contro i galati) 
in opere citate dagli scrittori antichi. Di esse, due 
ricordate da Plinio e appartenenti a un grande do- 
nario ( Trombettiere, Madre uccisa con fanciullo) 
sono identificabili forse nel Galata morente del 
Mus. Capitolino di Roma e nell’Amazzone (in 
origine affiancata da un fanciullo) del Mus. Ar- 
cheologico Naz. di Napoli. 

episcenio la parte, spesso a più piani, del teatro 
greco collocata sopra la scena. 

epistilio + architrave. 

Epitteto (ultimo quarto del sec. vi a.C.) ceramo- 
grafo attico. Di lui, che insieme a + Oltos fu uno 
dei maggiori artisti della prima fase della pittura 
vascolare a figure rosse, si conservano oltre una 
quarantina di opere firmate, soprattutto coppe (in 
cui risultati particolarmente efficaci sono raggiunti 
nella decorazione del tondo interno con schemi 
compositivi semplici. talora limitati a una sola figu- 
ra) e piatti; numerose altre gli sono attribuite. Il suo 
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linguaggio disegnativo, estremamente limpido ed 
essenziale, si affida a un misurato equilibrio di vuo- 
tie pieni, oltre che all’utilizzo sapiente della linea di 
contorno per rendere il movimento. Fra i temi pre- 
feriti, episodi del mito, vita atletica, scene di genere. 
Epstein Jacob (New York 1880 - Londra 1959) 
scultore inglese. Compì gli studi a New York e 
successivamente a Parigi, presso l’Ecole des 
Beaux-Arts. Nel 1905 si trasferì a Londra e prese 
la cittadinanza britannica. Nel 1911, ricevuto l’in- 
carico di eseguire la tomba di Oscar Wilde nel ci- 
mitero di Père Lachaise, E. si recò a Parigi e vi in- 
contrò P. Picasso, C. Brancusi e A. Modigliani. 
Nacque allora il suo interesse per la scultura «ne- 
gra» e primitiva, che lo portò, tra il 1913 e il 1915, 
a dar vita a un lavoro di carattere sperimentale, 
che si sarebbe anche ricollegato ad alcuni esempi 
di Brancusi in opere di radicale sintesi formale co- 
me Madre e figlio (1913, New York, Mus. of Mod. 
Art) e alle tendenze meccanicistiche del vortici- 
smo (Perforatrice, 1913-15, Londra, Tate Gall.). 
Negli anni tra le due guerre eseguì importanti 
commissioni pubbliche (Rima, 1925, Londra, Hy- 
de Park; Giorno e Notte, 1928-29, Londra, Tran- 
sport Headquarters) e opere di tema cristiano 
(Genesis, 1931; Ecce Homo, 1935; Consummatus 
est, 1937; Adamo, 1939) che non mancarono di su- 
scitare clamore per le forti deformazioni espressi- 
ve e l'allontanamento da iconografie tradizionali. 
Nel dopoguerra E. ritornò a esperienze più natu- 
ralistiche, già tipiche della ritrattistica degli anni 
Trenta (G.B. Shaw, 1934, Londra, Nat. Portrait 
Gall.), nelle quali la ricerca di monumentalità si 
accompagnava comunque a una forte componen- 
te espressionista (Madonna con il Bambino, 1952, 
Londra, Cavendish Square). 

Equipo 57 + cinetica, arte. 

Equipo Cronica gruppo artistico spagnolo costi- 
tuito nel 1964 da Rafael Solbes (Valencia 1940- 
81) e Manuel Valdés (Valencia 1942), entrambi 
provenienti dal gruppo di Valencia Estampa Po- 
pular, che produceva una grafica fortemente po- 
lemica nei confronti della società spagnola del 
tempo, ancora franchista. Il progetto di E.C. si ba- 
sava su una «poetica dell’impersonale» mirante al 
superamento di romantici soggettivismi a favore 
di un giudizio sulla realtà in grado di apparire il 
più oggettivo e distaccato possibile, anche se fon- 
dato su un'ironia raffinatamente corrosiva (Que- 
sto non scappa, 1971, Madrid, Mus. Nac. Centro 
de Arte Reina Sofia). La produzione pittorica del 
gruppo. riconducibile all'ambito del realismo di 
denuncia, si avvaleva di montaggi d'immagini de- 
rivate sia dalla comunicazione di massa, sia dalla 
tradizione artistica alta (da Velizquez a Picasso), 
e rese omogenee — e al tempo stesso spiazzanti — 
attraverso un trattamento pittorico impersonale. 
Erba Carlo (Milano 1884 - Monte Ortigara 1917) 
disegnatore e pittore italiano. Nipote dell’omoni- 
mo chimico, lasciò gli studi scientifici e giuridici 
per dedicarsi alla pittura. Dopo aver frequentato 
l'Accademia di Brera (1908-09), entrò in contatto 
con l’anticonformista ambiente artistico milanese 
applicando. in pittura. la tecnica divisionista; nel 
1914 aderì al gruppo Nuove Tendenze. Il suo lin- 
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guaggio mostra un aperto influsso di P. Cézanne 
con una ricerca di effetti ritmico-cromatici che lo 
ha fatto associare a R. Delaunay. Sono note po- 
chissime sue opere di pittura, mentre rimangono 
numerosi disegni. Nel 1915 si arruolò nel batta- 
glione Lombardo Volontari Ciclisti con Boccioni 
e altri futuristi e cadde in guerra. 

Erbslòh Adolf (New York 1881 - Irschenhausen 
im Isartal 1947) pittore tedesco. Fu membro della 
monacense Nuova associazione degli artisti 
(1909), di matrice postimpressionista (Sole di 
marzo, 1909, Monaco, Lenbachhaus), ma il suo 
rifiuto del puro astrattismo gli impedì di seguire 
altri artisti del gruppo, come V. Kandinskij e F. 
Marc, nella fondazione del Blaue Reiter. Nel 1916 
aderì alla Nuova Secessione di Monaco e in segui- 
to si dedicò a una pittura prevalentemente di pae- 
saggio in parte riconducibile ai modi della Nuova 
Oggettività. 

Erdmannsdorff Friedrich Wilhelm (Dresda 1736 
- Dessau 1800) architetto tedesco. Viaggiò in Ita- 
lia (soggiornò più volte a Roma), in Inghilterra e 
in Olanda. Fu attivo principalmente a Wòrlitz 
(dove edificò il castello, 1769-73), Berlino (inter- 
venti al Palazzo Reale, 1787-89) e Potsdam. La 
sua opera, che risente dell’insegnamento di 
Winckelmann e degli esempi neopalladiani di 
Chambers, è la prima manifestazione coerente di 
architettura classicista in Germania, connotata da 
rigore strutturale e leggerezza decorativa. 

Erhart Michel (Ulm, notizie 1469-1522) scultore 
tedesco. Quasi nulla resta delle opere che, secon- 
do i documenti, lo scultore eseguì per la Cattedra- 
le di Ulm e la chiesa dei Santi Ulrico e Afra ad 
Augusta, ma la sua mano è stata riconosciuta in 
alcune statue lignee (Madonna della Misericordia, 
Berlino, Staatl. Mus.; Vergine col Bambino, Mo- 
naco, Bayerisches Nationalmus.) caratterizzate da 
robustezza plastica e tratti di eleganza che rinvia- 
no allo stile di H. Multscher. Controversa è la sua 
partecipazione alla realizzazione del coro scolpito 
della Cattedrale di Ulm, dove potrebbero spettar- 
gli alcuni busti di Sibille, così come all’altare a 
sportelli del monastero di Blaubeuren, probabile 
opera di collaborazione col figlio GREG@R (Ulm 
1470 ca - Augusta 1540), di cui sembrano ricono- 
scersi i tratti più mossi ed espressivi. Trasferitosi 
nel 1494 ad Augusta, Gregor diede continuità allo 
stile paterno esercitando duratura influenza sulla 
tradizione della scultura lignea locale. Ristretto è 
il nucleo di opere che possono riferirglisi con sicu- 
rezza (Maddalena, Parigi, Louvre; Madonna della 
Misericordia, Frauenstein, Parrocchiale), rag- 
gruppabili attorno all’unica statua documentata 
(un'altra Madonna della Misericordia già a Berli- 
no, Deutsches Mus., distrutta nel 1945). 

Erler Fritz + Scholle, Die. 

erma pilastrino di sezione quadrangolare, sor- 
montato da una testa scolpita a tutto tondo di una 
divinità (inizialmente in Grecia il dio Ermes, da 
cui il termine). Presso i romani assunse il caratte- 
re di un ritratto con funzione celebrativa di poeti, 
filosofi e uomini politici. 

Ermogene di Priene (seconda metà sec. Ill - pri- 
ma metà sec. il a.C.) architetto greco-asiatico se- 
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«L'éléphant Célèbes» (1921): olio su tela, cm 130x110. 
Londra, Tate Gallery. 


condo Vitruvio originario di Alabanda. Codifica- 
tore dello stile ionico in età ellenistica, realizzò 
compiutamente il suo «canone» nel tempio di Ar- 
temide Leucofrienia a Magnesia al Meandro: 
schema pseudiptero; distanza fra le colonne corri- 
spondente a due diametri e mezzo; intercolunnio 
centrale più ampio nelle colonne dei lati brevi 
(che sono otto, mentre quelle dei lati lunghi sono 
15). Le teorie di E. influenzarono Vitruvio, e la 
presenza dei suoi modelli è evidente, fra l’altro, 
nel tempio della Fortuna Virile a Roma. 

Erni Hans (Lucerna 1909) pittore svizzero. For- 
matosi presso la Scuola di arti decorative della sua 
città, si avvicinò alla ricerca artistica contempora- 
nea nel 1929-30, prima a Berlino e poi a Parigi, 
dove fu impressionato dalla pittura di Picasso e 
Braque. Entrò nel gruppo Abstraction-Création e 
nel 1937 fu tra i fondatori del gruppo astrattista 
Allianz. Voltosi in seguito a una pittura figurativa, 
ha condotto una diversificata attività di illustrato- 
re, grafico, ceramista, scenografo, muralista (tra 
gl altri, gli affreschi per il Mus. Etnografico di 

euchatel). 

Ernst vi (Briih] 1891 - Parigi 1976) pittore e 
scultore tedesco. Dopo aver frequentato a Bonn 
la facoltà di filosofia (1909-11) e 1 corsi di psichia- 
tria e storia dell’arte, venne a contatto con il mo- 
vimento del Blaue Reiter ed espose per la prima 
volta, presso la Gall. Der Sturm di Berlino, opere 
che risentivano del clima espressionista. L’amici- 
zia con H. Arp (1914), la scoperta di de Chirico, 
che influenzò la serie di litografie del 1919 Fiat 
Modes: Percat Ars, la conoscenza di Freud e della 
psicoanalisi e l'esperienza diretta degli ospedali 
psichiatrici, fatta da studente, contribuirono in 
varia misura alla definizione del suo particolare 
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dadaismo nel centro di Colonia ( Cospirazione da- 
da di Renania, 1919, con J.Th. Baargeld; mostra 
Dada-Vorfrithling, 1919, con H. Arp e Baargeld). 
Nel collage - e, in generale, nel principio dell’ac- 
costamento di immagini estranee fra loro e di na- 
tura assolutamente diversa, tratte da illustrazioni 
di carattere pubblicitario, antropologico, medico, 
psicologico, mineralogico, paleontologico — E. 
trovò la tecnica più adeguata a formalizzare quel- 
l’idea di spaesamento sistematico, di derivazione 
metafisica, che già allora era alla base della sua ar- 
te. Il suo proposito era di trasformare «una bana- 
le pagina di pubblicità in drammi rivelatori dei de- 
sideri più nascosti». Nel 1921 cominciò ad appli- 
care alla pittura il principio compositivo del colla- 
ge, con i risultati esemplarmente protosurrealisti 
di opere come L’éléphant Célèbes (1921, Londra, 
Tate Gall.), Oedipus Rex (1922, Parigi, coll. priv.), 
Due fanciulli sono minacciati da un usignolo 
(1924, New York, Mus. of Mod. Art.). Era nel 
frattempo entrato in contatto con A. Breton, 
prossimo «papa» del surrealismo, e nel 1922 si 
trasferì a Parigi. Mise inoltre a punto le tecniche 
del frottage (Storia naturale, 1925) e della decal- 
comania, attraverso le quali arrivò a opere di 
grande suggestione evocativa e quasi allucinato- 
ria, determinate dall’incontro, anche fortuito (se- 
condo il principio tipicamente surrealista di ca- 
sualità), delle proprie capacità inventivo-immagi- 
native con textures particolari di oggetti «trovati» 
e forme accidentalmente emerse da manipolazio- 
ni di materiali naturali di vario genere. Sul mon- 
taggio di illustrazioni popolari ottocentesche si 
basano i due famosi «romanzi»: La donna dalle 
100 teste (1929) e Una settimana di bontà (1934). 
Tali procedimenti continuarono a caratterizzare 
i] suo lavoro successivo, come nelle serie degli Uc- 
celli e dei Monumenti agli uccelli, delle Foreste 
(La grande foresta, 1827, Basilea, Kunstmus.; Fo- 
resta e colomba, 1927, Londra, Tate Gall.) e delle 
Città (diverse versioni a L'Aia, Gemeentemus.; 
Londra, Tate Gall.; Zurigo, Kunsthaus, 1933/35). 
Nel 1939 si trasferì negli Stati Uniti, dove rimase 
fino al 1953. A questo periodo, trascorso in Ari- 
zona, appartengono opere caratterizzate da una 
figurazione visionaria e inquietanti personaggi 
metamorfici (La vestizione della sposa, 1940, Ve- 
nezia, Collez. Guggenheim; L'Europa dopo la 
pioggia 1, 1940-42, Wadsworth Atheneum. Hart- 
ford, Connecticut). Nel dopoguerra la sua produ- 
zione è continuata con un ritmo molto intenso, sia 
nei dipinti e nella grafica. dove si è venuta accen- 
tuando la componente lirico-narrativa, sia in una 
scultura di carattere prevalentemente totemico, a 
partire da opere come // re gioca con la regina 
(1944. New York, Mus. of Mod. Art.). 

Errò Gudamundur Gudmundsson detto (Olafswik 
1932) pittore islandese. I suoi lavori degli anni Ses- 
santa (per lo più grandi collages per i quali attinge- 
va a immagini del fumetto. del cinema. della pub- 
blicità) rappresentano una sorta di versione politi- 
cizzata. e ben più scopertamente sarcastica. della 
pop art americana per la carica iconoclasta con cui 
stigmatizzano miti ed emblemi della società di 
massa (Foodscape. 1962. Stoccolma. Mod. Mus.). 
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Altrettanto dissacranti risultano i successivi «qua- 
dri cinesi», dipinti nei quali iconografie rivoluzio- 
narie, spesso incentrate sulla figura del presidente 
Mao, si trovano montate con stereotipi visivi della 
cultura e della società borghesi (Venere, 1975, Aa- 
chen, Ludwig Forum fiir Internationale Kunst). 
Erté pseudonimo di Romain de Tirtoff (San Pie- 
troburgo 1892 - Parigi 1990) pittore, scenografo, co- 
stumista russo. Studiò con I.E. Repin e poi all'A- 
cadémie Julian di Parigi. Nel 1913 cominciò a dise- 
gnare per il famoso sarto parigino Poiret; nel 1915 
iniziò una lunga collaborazione con la rivista ame- 
ricana «Harper's Bazaar»; più tardi lavorò anche 
per le Folies-Bergère di Parigi e nel 1925, a Hol- 
lywood, per la Metro Goldwin Mayer. Il suo gusto 
decorativo floreale ed elegantemente stilizzato, 
espresso nei suoi numerosissimi disegni di mode e 
bozzetti per il music hall e per il teatro lirico, trovò 
un nuovo periodo di fortuna dopo la mostra allesti- 
ta nel 1968 al Metropolitan Mus. di New York. 
Ervi Aarne (Tammela 1910) - Helsinki 1977) ar- 
chitetto e urbanista finlandese. Le sue opere, tipi- 
ca espressione del funzionalismo scandinavo, so- 
no caratterizzate da una costante attenzione all’e- 
sattezza e al significato del dettaglio, ma anche dal 
recupero delle tradizioni locali. Si ricordano le ca- 
se a schiera e l’edificio a torre della città-giardino 
di Tapiola, iniziata su suo progetto urbanistico nel 
1953, e gli edifici per l’Università di Turku (1960). 
Erwin von Steinbach (attivo tra la fine del sec. 
xl e l'inizio del xIv, m. Strasburgo 1318) architet- 
to tedesco. Fu considerato per lungo tempo l’ar- 
chitetto della Cattedrale di Strasburgo e, come ta- 
le, venne celebrato da Goethe nel saggio Dell'ar- 
chitettura tedesca (1771), che segna la riscoperta 
dell’arte gotica. Una più attenta lettura condotta 
dalla storiografia lo riconosce invece come capo- 
mastro della fabbrica nei decenni a cavallo del 
1300 e come tale autore della grandiosa facciata 
occidentale, punto d'arrivo del gotico fiorito ger- 
manico. Nello stesso cantiere gli è riferita la di- 
strutta Cappella della Vergine (1316) e la tomba 
dell'arcivescovo Corrado di Lichtenberg. 
Escalante y de Frias Juan Antonio (Cordova 
1633 - Madrid 1670) pittore spagnolo. Allievo di 
Francisco Rizi, lavorò soprattutto a Madrid, al 
servizio degli ordini monastici. La sua opera è in- 
fluenzata dalla pittura veneziana, in particolare da 
dipinti del Tintoretto e di Paolo Veronese (Cristo, 
Madrid, chiesa di Santo Spirito: La vita di san Ge- 
rurdo e La redenzione del prigioniero, Madrid, 
convento dei carmelitani). 

Escher Maurits Cornelis (Leekwarden 1898 - 
Hilversum 1972) disegnatore e incisore olandese. 
Dopo aver completato la sua formazione nell'arte 
grafica (1919-22) sotto la guida dell'olandese S. 
Jessurun de Mesquita, viaggiò in Spagna, dove 
eseguì i primi disegni di mosaici dell’ Alhambra di 
Granada (più avanti studierà le decorazioni mo- 
resche della moschea di Cordova), e a lungo in 
Italia, i cui paesaggi e città. specie del sud, ricorro- 
no spesso nelle sue opere. Partito dall’accurata re- 
stituzione della realtà (Custrovalva, Abruzzi, 
1930: Costa amalfitana, 1931), dalla seconda metà 
degli anni Trenta, influenzato da studi di topolo- 
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gia e di cristallografia, E. spostò i propri interessi 
sulle divisioni periodiche del piano, incomincian- 
do a rappresentare «immagini mentali» più o me- 
no complesse (Verbum, 1942; Rettili, 1943; Incon- 
tro, 1944); tipico il ricorso dapprima a forme geo- 
metriche elementari iterate in serie contigue, 
quindi a figure zoomorfe che grazie a effetti opti- 
cal e a contorni ambivalenti trapassano le une nel- 
le altre in surreali metamorfosi. Tale ricerca si è 
sviluppata in xilografie e litografie diventate fa- 
mose come Altro mondo (1947) e Convesso e 
concavo (1955), basate sulla rappresentazione di 
prospettive illusorie e di strutture tridimensionali 
impossibili ma costruite secondo una logica fer- 
rea. Nel 1954 fu allestita una mostra di sue opere 
allo Stedelijk Mus. di Amsterdam in occasione 
del Congresso internazionale di matematica. 
esedra in origine, luogo di riunione all'aperto 
con sedili; in seguito spazio architettonico semi- 
circolare e scoperto, spesso a colonne o porticato. 
esonartece + nartece. 

Espinosa Jeronimo Jacinto (Cocentaina 1600 - 
Valencia 1667) pittore spagnolo. Allievo di F. Ri- 
balta, fuattratto dalle opere dei caravaggeschi na- 
poletani e, nell’ultima fase della sua attività, da 
quelle di Zurbaràn. Dipinse scene religiose in tele 
di vaste dimensioni che presentano composizioni 
austere, spoglie e monumentali, animate da forti 
contrasti di luce. 

esposizioni internazionali + mostre ed esposizioni. 
espressionismo termine con il quale si indica, 
in senso lato, tutta l’arte la cui sorgente è l’espe- 
rienza emozionale e spirituale della realtà e i cui 
mezzi consistono nella forte accentuazione cro- 
matica e nella incisività del segno. In senso storico 
il termine indica diverse correnti culturali manife- 
statesi in Europa nei primi anni del secolo in vari 
campi artistici: letteratura, musica, teatro, cinema, 
arti figurative, scenografia. In ambito figurativo, 
esso trovò le sue premesse nella pittura di E. 
Munch, J. Ensor, V. Van Gogh, P. Gauguin; ebbe 
rappresentanti in Belgio e nei Paesi Bassi, quali C. 
Permeke, G. de Smet, J. Toorop, H. Werkmann 
ecc., che variamente si collegarono a quei mae- 
stri, pur interpretandone i modi con originalità; e 
si manifestò anche in Francia nelle opere di H. 
Matisse e dei fauves, di R. Delaunay, P. Picasso, 
G. Rouault, nonché di Ch. Soutine, J. Pascin, M. 
Chagall, F. Kupka. Solo incidentalmente e margi- 
nalmente l’e. si manifestò in Italia (U. Boccioni 
intorno al 1908-09, L. Viani, G. Rossi). 

L'humus più favorevole al germinare e allo svi- 
lupparsi dell'e. risultò senza dubbio quello della 
tradizione tedesca, che aveva prodotto il romanti- 
cismo dello Sturm und Drang e, più recentemen- 
te, interpretazioni intensamente emotive di im- 
pressionismo e postimpressionismo francesi (per 
esempio con L. Corinth). Allo storico dell’arte 
W.R. Worringer è attribuito il primo impiego del 
termine in un saggio pubblicato nel 1911 sulla ri- 
vista «Der Sturm», il più importante organo lette- 
rario del movimento, fondato e diretto da H. Wal- 
den. Anticipatrice del gusto espressionista, alme- 
no quanto a sostanza tematica, fu la pittrice P. 
Modersohn-Becker; ma a una piena realizzazione 
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1 «Dresden - Friedrichstadt, (1910) di E.L. Kirchner: olio 
su tela, cm 57X70. Hannover, Sprengel Museum. 

2 «Il vitello d'oro» (1910) di E. Nolde: olio su tela, 

cm 88 X105. Seebiill, Fondazione Nolde. 

3 «La sposa del vento» (1914) di O. Kokoschka: olio su 
tela, cm 181 X220. Basilea, Kunstmuseum. 
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4 «Profugo» (1920) di E. Barlach: legno di quercia, h cm 
57. Zurigo Kunsthaus. 

5 «Coppia» (1910) di E. Heckel: xilografia, cm 27 X35,5. 
Hannover, Sprengel Museum. 


6 Progetto di H. Poelzig per la torre-de posito d’acqua a 
Posen (1911). 
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formale di esso giunse solo il gruppo Die + 
Briicke, costituitosi a Dresda nel 1905 e dal 1911 a 
Berlino, dove si sciolse nel 1913. ] suoi esponenti 
(E. Bleyl, E. Heckel, E.L. Kirchner, E. Nolde, K. 
Schmidt-Rottluff, E. Pechstein e altri) elaboraro- 
no in forme originali diverse sollecitazioni stilisti- 
che, sia rilevate per esperienza diretta nelle opere 
dei neoimpresstonisti, di V. Van Gogh, di E. 
Munch, di G. Seurat, di G. Klimt, sia derivate da 
suggestioni dello stile romanico e gotico, della 
plastica africana e del folclore. Mossi dall’intento 
di ricuperare una semplicità primitiva, trovarono i 
loro temi dapprima nella «naturalità» (del pae- 
saggio e degli uomini), poi affrontarono contenu- 
ti legati alla realtà urbana. E.L. Kirchner, figura 
eminente del gruppo, tracciò un programma di 
spontaneità e di immediatezza espressiva che, al- 
meno nel suo caso, diede luogo a una quasi totale 
trasposizione della forma in colore. Anche la gra- 
fica (soprattutto la xilografia) divenne uno dei 
mezzi preferiti degli artisti del gruppo, che prati- 
carono anche la scultura lignea. Ideali per certi 
versi affini intanto informavano a Monaco la 
Nuova associazione di artisti (1909) e il movimen- 
to del + Blaue Reiter (1912), punto di partenza 
dell’astrattismo lirico, del quale furono promotori 
artisti come V. Kandinskij e F. Marc, e alle cui 
mostre presero parte anche i pittori del gruppo 
Die Briicke. L’e. tedesco vanta anche uno sculto- 
re, E. Barlach, autore di opere per lo più in legno, 
secondo la tecnica degli antichi intagliatori me- 
dievali, e di molte xilografie. Negli stessi anni, o 
poco dopo, diedero all’e. un importante contribu- 
to due austriaci, O. Kokoschka, di fatto operante 
in Germania, ed E. Schiele. Altri artisti tedeschi, 
quali G. Grosz, O. Dix e M. Beckmann, sviluppa- 
rono l'e. in forme di realismo negli anni che pre- 
cedettero l’avvento del nazismo, con opere di 
drammatica riflessione sulla contemporaneità. 
Bollate dai nazisti come «arte degenerata», nei se- 
condi anni Trenta le opere degli espressionisti, co- 
sì come degli altri artisti d'avanguardia operanti in 
Germania, vennero messe al bando e in parte di- 
strutte e vendute all’asta fuori dal paese; molti ar- 
tisti furono costretti a emigrare, sia in altri paesi 
d'Europa (anche in Italia) sia negli Stati Uniti. In 
Italia si ispirarono almeno in parte all’e. due mo- 
vimenti artistici che negli anni tra le due guerre si 
distinguevano dalle maniere artistiche dominanti: 
la Scuola romana, formatasi intorno al 1927 (Sci- 
pione, M. Mafai, A. Raphaél Mafai, M. Mazzacu- 
rati e poi R. Melli, G. Capogrossi, R. Guttuso, 
Afro, Mirko, P. Fazzini), e il gruppo di Corrente, 
costituitosi nel 1938 a Milano (R. Birolli, A. Sassu, 
R. Guttuso, E. Treccani, G. Migneco, B. Cassina- 
ri). In Inghilterra una componente espressionisti- 
ca intrecciata alle correnti neoromantiche degli 
anni Trenta avrebbe dato luogo, a partire dal de- 
cennio seguente, a un processo di radicale defor- 
mazione della figura negli scultori L. Chadwick e 
K. Armitage e soprattutto nella pittura di F. 
Bacon. 

In ambito architettonico, elementi tipici dell'e. fu- 
rono lo spirito antiaccademico, l'abbandono dei 
criteri di proporzionalità, la predilezione per linee 
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curve e dinamiche e forme biomorfiche tese ad 
esaltare il valore di sintesi plastica dell'organismo 
architettonico, l'accostamento provocatorio dei 
materiali e dei colori, e una forma di profetico 
utopismo che trovò espressione in vari «progetti 
fantastici» esposti nel 1919 alla mostra dell’Ar- 
beitstrat fiir Kunst. La prima manifestazione uffi- 
ciale dell’architettura espressionista fu la fonda- 
zione nel 1910 a Berlino della Novembergruppe, 
con lo scopo di «riunire tutte le arti sotto le ali di 
una grande architettura». Per quasi tutti gli archi- 
tetti che operarono nell’ambito dell’e. (P. Beh- 
rens, B. Hoetger, O. Bartning, E. Mendelsohn, 
W. Gropius, B. Taut, H. Poelzig, H. Scharoun, M. 
de Klerk, W.M. Dudok, W.B. Griffin, W.A. 
Dummond), questo rappresentò solo un momen- 
to della loro evoluzione culturale, anche se fu 
spesso il punto più alto nella loro carriera di arti- 
sti. Caratteri espressionistici particolarmente vi- 
stosi presenta il tedesco F. Héger, autore del cele- 
bre Chilehaus di Amburgo (1922-23), un’architet- 
tura dinamica e tesa. Il massimo contributo alla 
definizione dell’architettura espressionista venne 
da E. Mendelsohn, che creò con la torre-osserva- 
torio per A. Einstein a Potsdam (1920) il capola- 
voro del movimento. 

espressionismo astratto tendenza artistica svi- 
luppatasi negli Stati Uniti tra il 1940 e il 1960, col- 
locabile in posizione di avanguardia nell’ambito 
dell'’+ informale. Il termine, usato già da A. Barr 
nel 1929 per definire l’astrattismo di Kandinskij, 
fu ripreso nel 1946 da R. Coates per indicare le 
opere di giovani artisti americani esposte da P. 
Guggenheim nella sua galleria Art of this Cen- 
tury. Alle origini dell’e.a. si colloca il massiccio 
trasferimento negli Stati Uniti di artisti europei 
esponenti del cubismo, del surrealismo, dell’a- 
strattismo; in particolare fu decisiva l’esperienza 
americana del pittore tedesco H. Hofmann, emi- 
grato nel 1932 e fondatore di due scuole, attive fra 
il 1934 e il 1958 a New York e Provincetown, che 
influenzarono profondamente la nuova genera- 
zione artistica americana; a partire da un’integra- 
zione dei modelli di Matisse e Picasso, Hofmann 
era infatti arrivato alla fine degli anni Trenta a 
un'originale forma di astrazione espressionistica 
caratterizzata da una gestualità anticipatrice di 
quella maniera che avrebbe di lì a poco contraddi- 
stinto la pittura di J. Pollock. L’e.a. si caratterizza 
per l’importanza fondamentale attribuita al gesto 
del dipingere, inteso non come semplice atto a 
tomatico (anche se la scrittura automatica dei s} 
I è alla base di molte esperienze artis@[up= 


telo componente da patesasuzione del- 
l’opera; il ruolo giocato dale; Pa crea- 
tivo che sembra trovare egg lestetica del- 
l’improvvisazione della ura jazzistica. 

Nell'ambito dell’e.a. il Vaction painting 
(la definizione venne usat la prima volta nel 
1952 dal critico H. Rosenberg per indicare un set- 
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1 «Pittura» (1948) diJ. Pollock: vinile su carta, cm 6J X80. 
Parigi, Musée National d' Art Moderne. 

2 «Donna» (1949) di W. De Kooning: olio, smalto, 
carboncino su tela, cm 153X121. Hannover (Pennsylvania), 
coll. priv. 

3 «Viola e giallo su rosa» (1954) di M. Rothko: olio su tela, 
cm 212x172. Milano, coll. priv. 

4 «Nero brillante» (1958) di S. Francis: olio su tela, 

cm 202X134,6. New York, Guggenheim Museum. 


S «Monitor» (1956) di F. Kline: olio su tela, cm 200X 294. 
Milano, coll. priv. 

6 « Elegia per la Repubblica spagnola» (1953-54) di R. 
Motherwell: acrilico su tela, cm 230 X350. Colonia, Ludwig 
Museum. 

7 «Scritto sulle pianure» (1950) di M. Tobey: olio e tempera 
su masonite, cm 76,5Xx101,6. San Francisco, Museum of 
Modern Ant. 
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tore particolare della Scuola di New York, altra 
espressione impiegata per designare l’e.a.) privile- 
gia il momento dell’azione e dell’esecuzione del- 
l’opera; suoi principali esponenti sono J. Pollock, 
che predilige la tecnica del + dripping, cioè del 
colore fatto gocciolare dall'alto sulla tela; W. De 
Kooning, che cala la violenza coloristica degli 
espressionisti in un proprio linguaggio astratto-fi- 
gurale; F. Kline, che si esprime con grandi e dram- 
matici segni neri su fondo bianco, memori del cal- 
ligrafismo giapponese. Tra gli altri seguaci dell’ac- 
tion painting sono da ricordare R. Motherwell, C. 
Still W. Baziotes, M. Tobey e S. Francis, espo- 
nenti questi ultimi della cosiddetta Scuola del Pa- 
cifico, fortemente influenzata da suggestioni este- 
tiche e filosofiche dell'Estremo Oriente. Una pit- 
tura più controllata e meditativa, non scevra da 
una ricerca di trascendenza, propone la corrente 
detta + color field painting (M. Rothko, B. New- 
man, A. Reinhardt, A. Gottlieb), così denominata 
dalla stesura piatta e a «tutto campo» (all over) 


arte etiopica 
1 La «grande stele» di Akstm 
(periodo paleoctiopico). 

2 La chiesa di San Giorgio (sec. xt) a 
Lalibala. 

3 Particolare delle colonne a volta 


nella chiesa di Santa Maria (sec. x111) 
a Lalibata. 


4 «San Luca» (sec. xv): miniatura del 
manoscritto di Kebran. 


del colore sulla tela che abolisce ogni illusione di 
profondità a vantaggio di raffinati ed evocativi ef- 
fetti cromatici. 

Estes Richard (Evanston, Illinois, 1936) pittore 
statunitense. Tra i protagonisti dell'+ iperreali- 
smo, privilegia nei suoi quadri un’'iconografia tipi- 
camente urbana, per lo più newyorkese, raffigu- 
rando negozi, vetrine, ristoranti, cabine telefoni- 
che, strade intasate d'auto, aeroporti da cui è sem- 
pre bandita la presenza umana. 

Estève Maurice (Culan 1904-2001) pittore fran- 
cese. Dopo aver frequentato l'Accademia Libe- 
ra di Parigi, svolse una lunga attività di decora- 
tore, diresse una fabbrica di tessuti a Barcellona 
e nel 1937 collaborò con R. Delaunay alle deco- 
razioni murali dell'Esposizione universale di 
Parigi. Nel 1941 espose con i Jeunes peintres de 
tradition frangaise alla Gall. Braun, divenendo 
un esponente di punta dell’astrattismo neocu- 
bista. La sua pittura si caratterizza per le sinte- 
si strutturali delle forme attraverso giustappo- 
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sizioni di campiture cromatiche calde e fredde. 
estradosso + arco. 

Estremo Oriente, arte dell’ espressione con cui 
si designa complessivamente la civiltà artistica 
dell’E.O. comprendente principalmente l’arte + 
cinese, + coreana e + giapponese. Essa presenta, 
pur con differenziazioni nazionali talvolta accen- 
tuate, evidenti motivi comuni dovuti in massima 
parte alla diffusione internazionale del buddhi- 
smo e all’espansione cinese, ma anche a media- 
zioni e influssi reciproci in altro senso, così da co- 
stituire un fenomeno culturale sostanzialmente 
organico e unitario. 

Etchells Frederick (Newcastle upon Tyne 1886 - 
Folkestone 1973) pittore e architetto inglese. Do- 
po l’incontro a Parigi con Picasso, Braque e Mo- 
digliani, esordì con prove postimpressioniste alla 
Second Post-Impressionist Exhibition (Londra, 
Grafton Gall., 1912) organizzata da R. Fry. Con 
questi condivise dapprima il progetto di decora- 
zione «totale» elaborato nell’Omega Workshop 
(degno di nota il suo contributo nel settore tessi- 
le). Se ne distaccò, quindi, per formare con W. 
Lewis il gruppo vorticista, orientato, nella scia di 
futurismo e cubismo, al recupero dell’estetica del- 
la macchina. Dagli anni Venti si dedicò all’archi- 
tettura, con un orientamento modernista che si ri- 
velò appieno nel pionieristico stabile per uffici per 
W.S. Crawford LTD a Londra (1930). In seguito si 
specializzò nel campo dell’architettura sacra, fir- 
mando con G.W.O. Addleshaw Le tipologie ar- 
chitettoniche del culto anglicano (1948). 
Etienne-Martin Martin Etienne detto (Loriol 
1913 - Parigi 1995) scultore francese. Studiò all’E- 
cole des Beaux-Arts di Lione e, dal 1933, all’ Ac- 
cademia Ranson di Parigi. Sperimentatore di 
nuovi materiali (dalla stoffa alla pietra), ha trova- 
to nel legno la materia più congeniale al suo lavo- 
ro, creando forme suggestive, ai confini del mon- 
do organico, sui temi prediletti delle Notti e delle 
Dimore. 

etimasia motivo iconografico cristiano di origine 
orientale, costituito da un trono vuoto su cui pog- 
gia il libro sacro delle Scritture sormontato da una 
croce. Nel culto cristiano indica la presenza invisi- 
bile di Cristo nei luoghi di riunione liturgica, men- 
tre nella tradizione orientale si inserisce nella sce- 
na del giudizio universale. 

etiopica, arte produzione artistica le cui manife- 
stazioni hanno inizio con l’apporto di correnti et- 
niche provenienti dall’Arabia meridionale che, al- 
cuni secoli prima di Cristo, si stanziarono nell’Eri- 
trea e nell’Etiopia settentrionale, principalmente 
ad Aksùum, sviluppando la cultura detta paleoetio- 
pica (dal sec. v a.C. al sec. Iv d.C., quando avven- 
ne la conversione al cristianesimo). Tipiche di 
questo periodo sono alcune massicce costruzioni 
civili e religiose in blocchi di pietra poligonali o in 
muratura semplice, impostate su un podio a gra- 
dinate generalmente rettangolare, con un movi- 
mento di rientranze e sporgenze sui lati così che i 
quattro angoli appaiono come speroni avanzati. 
Accanto a monumenti di questo tipo, Aksùm 
conserva anche caratteristiche stele funerarie o 
celebrative scolpite (di altezza variabile da un 


paio di metri a più di 30)), tombe ipogee e i cosid- 
detti «troni», sedili costituiti da blocchi di pietra 
squadrata. Elementi di tradizione paleoetiepica 
sono ancora rintracciabili nelle chiese cristiane del 
successivo Periodo medievale (secc. 1v-x111). Ciò è 
particolarmente evidente nella celebre chiesa del 
convento di Dibrà Dammò, databile tra i secc. VI 
e IX-x, costruita su un podio a scalini con pianta 
rettangolare ad abside quadrata, pareti perime- 
trali in muratura e legno a fasce alterne, fregio 
con finestrelle cieche. Probabilmente ai secc. x1- 
xii risale la maggior parte delle chiese monoliti- 
che concentrate nell’Etiopia settentrionale, in 
particolare nelle regioni del Last e intorno a 
Lalibalà, dove anche le membrature interne sono 
talora ricavate nella roccia viva. Il tipo caratteri- 
stico di queste chiese, che costituiscono un com- 
plesso omogeneo per concezione ed esecuzione, è 
a un piano solo con archi a tutto sesto poggianti su 
pilastri e volte a botte; talvolta il soffitto del vesti- 
bolo e delle navatelle è coperto con cupolette sim- 
metricamente disposte. Accanto all’architettura 
fiorirono la scultura e la pittura: la prima ebbe ca- 
rattere strettamente funzionale all’architettura 
(pregevoli, tra le sculture in legno, le 33 formelle a 
bassorilievo che ornano il soffitto del vestibolo a 
Dibri Dammò). La pittura di ispirazione religio- 
sa, sviluppatasi con l’avvento del cristianesimo, fu 
prevalentemente decorativa. A partire dal sec. x1v 
fiorì l’arte della miniatura, originale e preziosa, 
anch’essa a carattere sacro: i più antichi mano- 
scritti miniati a noi pervenuti mostrano nell’ico- 
nografia una spiccata influenza siro-armena. 
etrusca, arte espressione con cui si indica con- 
venzionalmente una produzione artistica che ha 
come punto di riferimento non tanto un elemento 
etnico, gli etruschi, sulle cui origini esistono diver- 
se teorie, quanto la civiltà sviluppatasi in Italia dal 
sec. vini alla metà del sec. 1 ca a.C. sotto il dominio 
etrusco. Caratterizzata da un corso discontinuo e 
da una ineguaglianza qualitativa di produzione, 
l’a.e. non presenta uno svolgimento storicamente 
ed esteticamente organico: profondamente legata 
a vicende politico-economiche che videro due 
principali momenti di fioritura (prima trail 550 e 
Il 460 a.C., e poi, sia pure ormai sotto il dominio 
romano, tra il 225 e il 100 ca a.C.), essa mantenne 
sempre il carattere di artigianato, talora assai ele- 
vato, nel quale si delinea qualche originale perso- 
nalità artistica. Non dimenticando la particolare 
natura dei ritrovamenti, che provengono nella 
stragrande maggioranza dei casi dalle necropoli. è 
necessario anche tener presente che l’a.e. è un 
prodotto di singole città, ognuna con una propria 
distinta fisionomia. Inoltre essa è il risultato di un 
continuo processo di assunzione di elementi già 
esistenti nella penisola e di apporti stranieri dovu- 
ti a contatti culturali e commerciali con l'Oriente 
e la Grecia (basti sottolineare, per le sue conse- 
guenze iconografiche e stilistiche. che la maggio- 
ranza dei vasi greci conservatisi sono stati rinve- 
nuti in Etruria): ma tali elementi sono rivissuti in 
un clima di gusto locale che ne riproduce e ne rie- 
labora autonomamente gli schemi sia a finì deco- 
rativi sia adattandoli al proprio mondo ideologico 
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1 Interno con copertura a falsa volta di una tomba di Casale 
Marittimo (sec. vir a.C.). Firenze, Museo Archeologico. 

2 Interno della tomba «dei Rilievi» nella necro poli della 
Banditaccia a Cerveteri (sec. vi a.C.). 


3 La Porta dell'Arco a Volterra (secc. iv-t111 a.C.). 

4 «Agguato di Achille a Troilo» (540 ca a.C.): affresco nella 
tomba «dei Tori» a Tarquinia. 

S «Cavalli alati» (sec. 1v a.C.): altorilievo dall'« Ara della 
Regina». Tarquinia, Museo Archeologico Nazionale. 

6 «Sarcofago degli sposi» (part., sec. vi a.C.) dalla necropoli 
della Banditaccia a Cerveteri. Roma, Museo Nazionale di 
Villa Giulia. 


7 Placca ornamentale in oro e bronzo (640-620 a.C.) dalla 
tomba Barberini a Preneste. Roma, Museo Nazionale di 
Villa Giulia. 


8 Canopo in poltrona (fine sec. vit a.C.): terracotta da Vulci. 
Roma, Museo Nazionale di Villa Giulia. 


9 Brocchetta in bucchero (sec. v! a.C.). Firenze, Museo 
Archeologico. 

10 La «Chimera» di Arezzo (sec. v a.C.): bronzo. Firenze, 
Museo Archeologico. 

11 «Gorgone» (sec. vi a. C.): antefissa in terracotta dal tempio 


del Porionaccio a Veio. Roma, Museo Nazionale di Villa 
Giulia. 
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e svuotandoli dell'originario significato simbolico, 
religioso e culturale. L'età del ferro coincide con 
la presenza, nel territorio che fu poi Etruria, di 
una cultura omogenea che si evolve in progres- 
sione continua: quella villanoviana (900-650 ca 
a.C.), inserita tra una cultura osco-umbro-picena 
del versante italico-adriatico, e una latino-campa- 
no-sicula del versante tirrenico. Allo stato attuale 
delle ricerche la civiltà etrusca si delinea con in- 
confondibili peculiarità nel quadro delle civiltà 
italiche nel periodo seguente, pur dovendone ri- 
conoscere i necessari presupposti storici e cultura- 
li nella fase villanoviana. L'a.e. in senso stretto ini- 
zia col periodo orientalizzante (700-600 ca a.C.), 
diffondendosi dai centri costieri dell’Etruria meri- 
dionale verso quelli interni e dell'Etruria setten- 
trionale. In tale periodo (cosiddetto dal termine 
con cui si suole designare la tradizione artistica 
diffusa nei secc. vii-vii a.C. in tutto il Mediterra- 
neo) le povere suppellettili sepolcrali della fase 
precedente vengono sostituite da oggetti di lusso 
(i corredi di gioielli e vasellame delle tombe Re- 
golini-Galassi a Cere e delle tombe Barberini e 
Bernardini a Preneste). Talora sono prodotti im- 
portati, ma in gran parte appaiono opera di offici- 
ne locali e testimoniano il progressivo trapasso 
dal linguaggio geometrico a motivi di gusto orien- 
tale. Si tratta dei tipici prodotti dell'artigianato 
etrusco: i bronzi (statuette, armi e lebeti), il + 

bucchero, le oreficerie a granulazione e filigrana, 
di alto livello tecnico e artistico sin dai primi 
esemplari. Appare una statuaria funeraria in ter- 
racotta o in pietra (statuine di Cere, stele funera- 
rie di guerrieri di Vetulonia e Volterra, e statue- 
pilastro del tumulo della Pietrera a Vetulonia); a 
Cere si crea il + canopo, un tipo di ossario con 
coperchio a forma di testa umana che antropo- 
morfizza l'astratta forma del cinerario villanovia- 
no. Per quanto riguarda l’architettura, poco rima- 
ne delle case e dei templi etruschi, caratterizzati 
da strutture in materiale leggero e da coperture li- 
gnee; fanno eccezione alcuni complessi, come i 
santuari di Pyrgi e Gravisca (scavi, rispettivamen- 
te, di Cere e Tarquinia), costituiti di più edifici 
templan e caratterizzati da lunga vita e numerose 
fasi: o l'abitato di Marzabotto, di cui è ricostruibi- 
le l'impianto urbanistico a schema ortogonale; o il 
«palazzo» signorile di Murlo presso Siena. Le 
tombe assumono dimensioni monumentali: sono 
interamente scavate nel terreno roccioso o tufa- 
ceo con un corridoio di accesso in pendenza o a 
gradini, un atrio e una camera sepolcrale; o sono 
costruite con un tamburo in muratura o in roccia 
intagliata che racchiude la camera sepolcrale, co- 
perta da falsa volta o da falsa cupola: al di sopra si 
eleva un tumulo di terra (Cere, Tarquinia, Veio, 
Vulci. Marsiliana, Populonia e Vetulonia). La 
preferenza per la copertura a volta costituisce uno 
sviluppo di motivi di antica origine mediterranea, 
così come la più tarda introduzione dell'arco a cu- 
nei (sec. v a.C.). Il seguente periodo etrusco-arcai- 
co (600-450 ca a.C.) rappresenta il momento di 
maggiore e più originale fioritura dell’a.e. sotto la 
prevalente influenza dell'arte greca, prima ionica 
e poi attica. Grande fu lo sviluppo della pittura e 
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della scultura. Mentre si approfondiva il distacco 
dalle forme orientaleggianti, iniziò a Tarquinia la 
grande pittura tombale (con tecnica a fresco e ri- 
tocchi a tempera sull’intonaco secco), che traevai 
propri temi dalla vita reale in tutti i suoi aspetti 
(Tomba degli auguri*), tale genere destinato a svi- 
lupparsi in seguito a Chiusi. Nel sec. vi a.C. com- 
parve la scultura in pietra di grandi proporzioni: 
nelle stele fiesolane, poi caratteristiche dell’Etru- 
ria padana, nelle statue di Vulci e in quelle cinera- 
rie di Chiusi, in pietra fetida con testa che funge 
da coperchio, che trasportano su un piano monu- 
mentale il primitivo motivo del canopo. Al mag- 
gior sviluppo dell’architettura templare si collega 
la decorazione fittile policroma, il cui esempio più 
significativo è quello del tempio di Veio. A esso 
sono legate l’opera dell'unica personalità artistica 
della quale si possa delineare l’attività (+ Vulca) 
e quella della sua scuola, i cui coroplasti (secondo 
la tradizione) vennero chiamati anche per model- 
lare gli acroteri e la statua di culto del tempio ca- 
pitolino a Roma (fine del sec. vi a.C.). Appartiene 
al sec. v a.C. la produzione dei grandi bronzi, co- 
me quelli animalistici (Chimera di Arezzo e Lupa 
capitolina), in cui appare ancora operante la tra- 
dizione arcaica. Nella cosiddetta età di mezzo 
(450-225 ca a.C.) con la progressiva conquista del- 
le città etrusche da parte di Roma e con la rottura 
dei rapporti culturali con il mondo greco, la pro- 
duzione Si impoverisce e tende a una maggiore ri- 
petitività. A quest'epoca appartengono tuttavia i 
migliori sarcofagi in pietra, con la figura del de- 
funto adagiata sul coperchio e con la cassa deco- 
rata a rilievo. Al periodo ellenistico (225-30 ca 
a.C.) corrisponde l’ultima fioritura artistica del- 
l’Etruria prima che essa venga assorbita, cultural- 
mente oltre che politicamente, nella sfera roma- 
na. In tale epoca (soprattutto a Vulci e a Tarqui- 
nia) si verifica una ripresa della pittura tombale, 
che presenta ora anche soggetti mitologici, e si re- 
gistra una copiosa produzione di urnette figurate 
in terracotta, tufo e alabastro, di grandi sarcofagi 
policromi in terracotta, di ritratti in bronzo; questi 
ultimi, nella loro elevatissima sintesi formale, con- 
cludono le esperienze ritrattistiche manifestatesi 
nell’a.e. fin dai primi canopi. Caratteristica è la 
decorazione dei templi (Luni, Talamone) con al- 
torilievi in terracotta dipinta, secondo i modi del- 
l’arte provinciale ellenistica. 

Etty William (York 1787-1849) pittore inglese. 

Formatosi nell’ambito di Th. Lawrence alla Royal 
Academy, venne influenzato, dopo un soggiorno 
in Francia, dai pittori romantici (Géricault, Dela- 
croix) e, in Italia (1822-24), dal cromatismo della 
pittura veneziana. A questi elementi unì il gusto 
per un soggetto inconsueto nella pittura inglese 
del tempo: il nudo femminile (Giuditta, Edimbur- 
go, Nat. Gall.; La bellezza che guida la giovinezza, 

1832, Londra, Tate Gall.). Ritrattista e paesaggi- 
sta, si interessò anche di temi medievali, influen- 
zando i pittori preraffaelliti. 

Euclida (sec. v a.C.) incisore greco di monete. 
Attivo a Siracusa tra il 440 e il 420 a.C., firmò vari 
coni di tetradrammi tra i più notevoli artistica- 
mente della monetazione greca; suo capolavoro è 


383 


Evergood 


‘E ZZZ E‘__ee  eeITITmTeI-"EI] TOT 


un conio con una testa di Aretusa dalle chiome 
raccolte in un’ampia benda, circondata da delfini 
guizzanti. 

Eufronio (attivo negli ultimi decenni del sec. vi 
a.C.) ceramografo e vasaio attico dello stile a figu- 
re rosse. Firmò sei vasi come pittore e dieci come 
vasaio, generalmente crateri a calice e a volute, 
ma anche coppe e anfore. I temi sono quelli abi- 
tuali della ceramografia attica (il mondo degli dei 
e degli eroi, soprattutto Eracle e Dioniso; scene di 
palestra, di banchetto, gare musicali e temi eroti- 
ci) resi con purezza di disegno, eleganza e grande 
equilibrio compositivo, non disgiunto da un note- 
vole senso della drammaticità dell’azione, come 
nel cratere da Caere con la lotta tra Eracle e il gi- 
gante Anteo (Parigi, Louvre) o nella coppa da 
Vulci con Eracle e Gerione (Monaco, Staatl. An- 
tikensammlungen). 

Eupalino (sec. vi a.C.) architetto greco, di Mega- 
ra. Secondo Erodoto, per costruire un acquedotto 
nell'isola di Samo scavò attraverso un monte una 
galleria lunga oltre un chilometro, tuttora percor- 
ribile. 

Euphranor (sec. iv a.C.) scultore, pittore, teorico 
dell’arte greco. Fu autore, secondo la testimo- 
nianza di Plinio, di studi sulla simmetria e sul co- 
lore. Di molte sculture e pitture assegnategli dalle 
fonti antiche (Plinio, Pausania) resta ancora in- 
certa e controversa l'attribuzione, mentre risulta 
identificata con certezza soltanto una statua (ace- 
fala) di Apollo Patroios, firmata, rinvenuta nella 
zona dell’Agorà di Atene e conservata nel Mus. 
della stessa Agorà, in cui il dio è rappresentato in 
posa solenne, nella veste di citaredo. 

Euston Road School scuola artistica fondata a 
Londra nel 1937. Ne facevano parte, tra gli altri, 
C. Rogers e W. Coldstream, seguaci di W.R. 
Sickert, e inoltre G. Bell e V. Pasmore. Nel pro- 
gramma della scuola — che svolse un’importante 
attività didattica, anche se cessò la sua attività nel 
1939 - si dichiarava l’intenzione di coltivare una 
«pittura realista dell'ordinario», basata su un’og- 
gettività di visione applicata a soggetti di vita con- 
temporanea (G. Bell, // caffè, 1937-38, Manche- 
ster City Art Gall.; W. Coldstream, Bolton, 1938, 
Ottawa, Nat. Gall. of Canada; V. Pasmore, Nudo 
seduto, 1941, Londra, Tate Gall.). 

Eutichide (secc. tv-11 a.C.) scultore, bronzista, 
pittore greco di Sicione. Fu il maggiore degli allie- 
vi di Lisippo. Il suo capolavoro è la 7yche di An- 
tiochia (290) ca a.C.), colosso di bronzo noto attra- 
verso riproduzioni romane in scala ridotta (la più 
integra delle quali si trova nei Mus. Vaticani) e 
versioni in bronzo e argento. 

Euticrate (fine sec. in a.C.) scultore nativo di Sicio- 
ne, ricordato da Plinio. Figlio e allievo di Lisippo, sì 
ispirò alle opere di quest'ultimo per lo studio delle 
proporzioni. Non è stata ntrovata alcuna opera at- 
tribuibile a lui con certezza, anche se è possibile 
che ve ne siano tra quelle assegnate al padre. 
Eutimide (ultimo ventennio del sec. vi a.C.) cera- 
mografo attico. Contemporaneo e spesso rivale di 
Eufronio, dipinse nella tecnica a figure rosse vasi 
di grandi dimensioni quali anfore e idrie con temi 
mitologici e scene di palestra. Caratteristiche del 


suo stile sono la compostezza delle figure e la 
drammaticità della scena, come nell’anfora del 
ratto di Koronis da parte di Teseo (Monaco, Staa- 
tl. Antikensammiungen). 

Evangelista da Pian di Meleto (Pian di Meleto 
1458 ca - Urbino 1549) pittore italiano. Allievo, 
collaboratore ed esecutore testamentario di G. 
Santi, seguì da vicino la prima attività di Raffael- 
lo, con il quale collaborò alla Pala di san Nicolò 
da Tolentino per la Cappella Baronci in Sant A- 
gostino a Città di Castello (1501, frammenti al 
Mus. di Capodimonte a Napoli, alla Pin. Tosio- 
Martinengo di Brescia e al Louvre a Parigi). 
Evans Artur (Nash Mills, Hertfordshire, 1851 - 
Oxford 1941) archeologo inglese. Prendendo le 
mosse da interessi di carattere etnografico si de- 
dicò allo studio dell’archeologia preellenica. Deve 
la sua fama allo scavo, intrapreso nel 1893 e pro- 
seguito in numerose campagne, del Palazzo di 
Cnosso nell’isola di Creta. Profondo conoscitore 
della civiltà minoica, ne fissò i capisaldi cronologi- 
ci di riferimento per gli studi dei successivi cin- 
quant’anni. La sua opera principale è // Palazzo 
di Minosse a Cnosso (4 voll., 1921-35); a partire 
dal 1909 approntò anche una raccolta delle iscri- 
zioni cretesi dal titolo Scripta Minoa. 

Evans Walker (Saint Louis, Missouri, 1903 - New 
Haven, Connecticut, 1975) fotografo statuniten- 
se. Dal 1935 al 1937 fu impegnato nell’ampio la- 
voro di documentazione sulla condizione delle 
campagne americane, promosso dalla + Farm 
Security Administration (FsA). In seguito, insieme 
a J. Agee, condusse unlavoro di documentazione 
negli stati del Sud per il settimanale «Fortune»; la 
spregiudicata indagine, rifiutata dalla rivista, fu 
pubblicata nel volume Sia lode ora a uomini di fa- 
ma (1941). Considerato uno dei massimi espo- 
nenti della fotografia documentaria americana, ha 
lasciato numerose pubblicazioni, tra cui l’impor- 
tante Fotografi americani (1938). 

Evenepoel Henri (Nizza 1872 - Parigi 1899) pit- 
tore francese. Nato da genitori belgi, ebbe la pri- 
ma educazione artistica all’Accademia Saint-Jos- 
se-ten-Noode. Frequentò a Parigi l’atelier di G. 
Moreau, insieme a Matisse e a Rouault. Nella sua 
opera elementi del postimpressionismo (Passeg- 
giata domenicale a Saint-Cloud, Liegi, Mus. Nat.) 
si trovano fusi con il naturalismo proprio della 
tradizione pittorica belga, acuto e scevro di pateti- 
smo (Festa a Les Invalides, 1898, Bruxelles, Mus. 
Royaux des Beaux-Arts). Fu notevole ritrattista, 
grafico e illustratore. 

Eveneto (attivo verso la fine del sec. v a.C.) inci- 
sore di monete greco. Lavorò a Siracusa (tre conii 
con teste femminili; in un decadramma compare 
Aretusa coronata di canne fluviali, mentre nei ro- 
vesci si alternano quadrighe e la lotta di Eracle col 
leone), a Catania (teste di Apollo o del dio fluvia- 
le Amenano), a Camarina (busto del dio fluviale 
Ippari). Insieme con + Cimone è ritenuto il mi- 
gliore degli antichi incisori di monete a noi noti. 
Everdingen Allart van + Van Everdingen. Allart. 
Evergood Philip (New York 1901 - Bridgewater. 
Connecticut, 1973) pittore statunitense. Studiò 
pittura a New York, Parigi e Londra: rientrato ne- 
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gli Stati Uniti (1931), fu uno dei protagonisti del 
realismo sociale con opere per lo più di tematica 
urbana dirette a rappresentare le difficili condi- 
zioni delle classi subalterne nella società america- 
na (La storia di Richmond Hill, 1937, New York, 
Richmond Hill Library). 

Evola Julius (Roma 1808. 1974) pittore e scrittore 
italiano. Più noto come teorico, con interessi eso- 
terico-spiritualisti, della destra tradizionalista, eb- 
be una notevole attività di pittore tra il 1915 e il 
"21, da lui stesso distinta nelle fasi dell'«idealismo 
sensoriale» (1915-18) e dell’«astrattismo mistico». 
Dopo una stagione futurista, principalmente se- 
gnata dall’influsso di G. Balla, intorno al 1920, in 
contatto con T. Tzara, fu tra i pochissimi autori 
italiani ad aderire all'esperienza dadaista; colla- 
borò alle riviste «Dada», «Bleu» e «Noi» ed ese- 
guì dipinti che contaminavano un misticismo di 
fondo con un'impronta formale vagamente 
astratto-macchinista, forse non estranea al puri- 
smo di Jeanneret (Paesaggio interiore ore 10,30, 
1918 ca., Roma, Gall. Naz. d'Arte Mod.). Nel 
1920 scrisse il saggio Arre astratta e l’anno dopo 
espose a Berlino nella Gall. Der Sturm. 

Exechia (notizie 550)-525 a.C.) ceramografo atti- 
co. Fu uno dei maggiori pittori della tecnica a fi- 
gure nere. Gli si attribuiscono una trentina di vasi, 
di cui nove firmati. Le sue opere (tra cui / Dioscr- 
ri, Aclulle e Atace che giocano at dadi, H suicidio 
di Aiace) testimoniano la personalità di un capo- 
scuola (in effetti, alla sua cerchia fu associato un 
non ben identificabile «gruppo E»). Il linguaggio 
figurativo è austero e solenne come 1 temi che 
tratta, derivati dal mondo divino ed eroico, filtra- 
ti da un senso tragico della vita e da un sentimen- 
to di solitudine dell'eroe, ben rappresentati nel- 
l’anfora con il suicidio di Aiace, sicuramente la 
sua opera più intensa. 

Export Valie + body art. 

Exter Alexandra (Bialystok 1882 - Fontenay-aux- 
Roses, Parigi, 1949) pittrice ucraina. Di famiglia 
agiata, potè compiere numerosi viaggi di studio a 
Parigi (1910-14), dove entrò in contatto con cubi- 
sti e futuristi (A. Soffici, F.T. Marinetti, G. Severi- 
ni), sviluppando un astrattismo geometrico fon- 
dato sull’interazione dinamica dei colori e dei pia- 
ni, che anticipa in qualche modo il costruttivismo. 
Rientrata a Kiev, contribuì a diffondere le idee 
delle avanguardie europee. Dal 1916, si dedicò so- 
prattutto alla realizzazione di scenografie teatrali 
(Thamiros Kitharodos, Salomé, Giultetta e Romeo 
per la compagnia di A. Tairov). Nel 1921 aderì al 
gruppo 5x5 di Rodéenko: nel 1924, dopo aver fir- 
mato i costumi del film sovietico di fantascienza 
Aclita, Regina di Marte di J. Protozanov, si trasferì 
nuovamente a Parigi, dove insegnò nell’ Accade- 
mia di F. Léger e continuò a lavorare in teatro per 
tutti gli anni Trenta. 

ex voto oggetto realizzato con vari materiali © 
piccola tavola dipinta offerti in dono alla divinità 
come riconoscenza per una grazia ricevuta (l'e- 
spressione ex v. è forma ellittica per ex voro st- 
scepro, ossia «secondo il voto fatto»), più rara- 


mente come richiesta di grazia. L'uso di offrire 
doni votivi è testimoniato sin dalle più antiche ci- 
viltà (egizi, arabi, ebrei), ma i reperti più numero- 
si provengono dalle civiltà greca, etrusca, romana. 
La consuctudine pagana, impregnata di un l'ondo 
magico primitivo, è stata ereditata dal cristianesi- 
mo. La tipologia degli ex v. si presenta molto va- 
ria: frequenti sono le riproduzioni di parti anato- 
miche (mani, gambe, piedi, mammelle, cuori di 
varie fogge: semplici, fiammati, raggiati) ritenute 
guarile per un intervento della divinità; ricorrente 
è anche il tema dell'animale domestico offerto co- 
me sacrificio simbolico a protezione delle greggi e 
delle mandrie. Dal punto di vista dei materiali, 
presso etruschi e romani gli ex v. erano solita- 
mente di terracotta; con il culto cristiano prevalse 
l’uso di cera, gesso, piombo e argento; tipicamen- 
te siciliana l'usanza di costruire membra umane 
con il pane. Particolare rilevanza artistica hanno 
le tavolette dipinte, le cui più antiche testimonian- 
ze sono costituite dai pinakes greci, ma la cui mas- 
sima diffusione data dal sec. xv in area cattolica 
(Italia, Spagna, Francia, Austria): opera spesso di 
noti pittori e vero e proprio genere artistico, furo- 
no soprattutto prodotte da botteghe artigianali se- 
condo un modulo compositivo abbastanza stan- 
dardizzato che vede la divinità salvatrice raffigu- 
rata nella parte alta della tavola mentre in basso 
trovano posto la rappresentazione della scampata 
sciagura e il ritratto dell'offerente con la data e la 
sigla PGR (per grazia ricevuta) 0 vrGA (voto fatto, 
Aa avuta); nei più antichi, ispirati alle pale d'al- 
tare, l'offerente figura inginocchiato in preghiera 
a lato della Vergine, circondata da santi. Dal pun- 
to di vista stilistico, le tavolette sono in genere ca- 
ratterizzate da un realismo ingenuo e da una resa 
minuziosa dei particolari. In Italia le maggiori col- 
lezioni di ex v. sono quelle dei santuari della Ma- 
donna del Monte a Cesena (circa 700 tavolette 
che documentano la pittura romagnola dei secc. 
xv e xvi), della Madonna di Montenero presso Li- 
vorno (ex v. di marinai), della Madonna di Bagno 
presso Deruta (650) ca mattonelle in maiolica dei 
secc. Xvil e xvini), della Madonna del Carmine a 
Napoli, della Madonna dell'Arco nella zona vesu- 
viana (4000 tavolette dal sec. xvi), di Santa Rosa- 
lia presso Palermo; da segnalare anche gli ex v. 
della Santissima Annunziata di Firenze e gli ex v. 
d'autore di qualificati pittori bresciani degli anni 
Sessanta-Settanta del 1 700) per il Santuario del Pa- 
trocinio sui Ronchi presso Brescia. Rilevanti le 
collezioni del Mus. Naz. delle Arti e ‘Tradizioni 
Popolari di Roma (tavolette votive dal sec. xvi a 
oggi) e del Mus. Pitré di Palermo con pezzi del 
Seicento. In Europa, sono da ricordare le raccolte 
di Einsiedeln in Svizzera e di Vierzehnheiligen in 
Baviera e la collezione del Baycrisches National- 
mus. di Monaco. 
Eyck Aldo van + Van Eyck, Aldo. 
Eyck Barthélemy d'+ Maestro dell’ Annuncia- 
zione di Aix. 
Eyck Hubert van + Van Eyck, Hubert. 
Eyck Jan van + Van Eyck, Jan. 


F/64 gruppo di fotografi californiani formatosi nel 
1932. Il nome del gruppo, comprendente fra gli 
altri E. Weston, A. Adams, W. Van Dyke, I. Cun- 
ningham, S. Noskowiak, H. Swift, J.P. Edwards e 
D. Lange, si riferisce all'adozione di una piccolis- 
sima apertura di diaframma per ottenere la massi- 
ma nitidezza nell’immagine. La scelta estetica di 
fondo era una presentazione il più possibile reali- 
stica del soggetto, basata sulla previsualizzazione 
dell'immagine ce ottenuta con tecnica straight («di- 
retta»), senza alcuna manipolazione. In questo, 
F/64 si opponeva al movimento pittorialista, che 
puntava su effetti sfumati simili a quelli della pit- 
tura. Il gruppo si sciolse nel 1935. 

Fabbri Agenore (Barba, Pistoia, 1911 - Savona 
1998) scultore italiano. Formatosi alla pratica del- 
la ceramica ad Albisola, esordì con una scultura 
drammaticamente narrativa, dai forti caratteri 
espressionisti, in cui è avvertibile anche l'influenza 
della plastica popolare toscana (le donne, le madri, 
gli animali feriti e le risse, ceramiche e terrecotte 
policrome, 1947-55). Dopo aver seguito, attorno 
al 1960, suggestioni nucleari e informali, F. ritornò 
a una figurazione tra espressionismo arcaicizzante 
(Caccia al cinghiale, 1964, Milano, giardino della 
Biblioteca Comunale) e realismo critico. 

Fabiani Max (Kobdil, San Daniele del Carso, 
1865 - Gorizia 1962) architetto e urbanista italia- 
no. Formatosi a Lubiana e poi al Politecnico di 
Vienna nel clima della Secessione, collaborò con 
O. Wagner alla stesura del libro Architettura mo- 
derna {1895). Fu attento interprete della sensibi- 
lità mitteleuropea, sia in opere di architettura (Pa- 
lazzo Portois & Fix, 1899; Palazzo Artaria, 1900), 
Vienna; Hotel Regina, 1904, Trieste) sia e soprat- 
tutto in progetti urbanistici (piano per l’amplia- 
mento di Lubiana, 1898, in collaborazione), fa- 
cendosene poi tramite anche per l'Italia (piano 
per la ricostruzione di Gorizia, 1921; piano rego- 
latore di Venezia, 1952). 

Fabre Frangois-Xavier-Pascal (Montpellier 1766- 
1837) pittore francese. Visse a lungo a Roma e 
poi a Firenze. Ritrattista severo e penetrante, alla 
David, eseguì ritratti di Luigi xvnt, della contessa 
di Albany, di Canova, Alfieri e Foscolo. Fu anche 
autore di soggetti storici e religiosi di impronta 


purista (Abele morente; Susanna e i vecchioni,; 
Montpellier, Mus. Fabre). Dal 1805 iniziò anche a 
praticare la pittura di paesaggio e riallacciò 1 rap- 
porti con la Francia, dove tornò per la prima vol- 
ta nel 1806. Lasciò Firenze definitivamente nel 
1826 stabilendosi nella città natale. 

Fabris Pietro (documentato a Napoli dal 1756 al 
1792) pittore italiano. Deve la sua fama all’atti- 
vità di vedutista, paesaggista e illustratore di epi- 
sodi di corte o di vita quotidiana, eseguiti per una 
clientela prevalentemente straniera, ma fu anche 
autore di dipinti religiosi (tele per la chiesa di San- 
ta Chiara a Bari). Per incarico della corte napole- 
tana dipinse nel 1759 le vedute con La partenza di 
Carlo ti di Borbone perla Spagna (Palazzo Reale 
di Aranjuez) e più tardi Ferdinando iv alla caccia 
al cinghiale (Edimburgo, Nat. Gall. of Scotland). 
Il carattere dei suoi dipinti mostra il debito nei 
confronti di J.-Ph. Hackert, al quale subentrò nel- 
l'illustrazione a gouache del volume di W. Hamil- 
ton sui Campi Flegrei. 

Fabritius o Fabricius, Barent (Midden-Beemster 
1624 - Amsterdam 1673) pittore olandese. Fratel- 
lo di Carel e, forse, allievo di Rembrandt, dipinse 
ritratti e soggetti mitologici, biblici e di costume 
che, dapprima tipicamente rembrandtiani, si ca- 
ratterizzano in seguito per una più fredda e nitida 
luminosità. 

Fabritius o Fabricius, Carel (Midden-Beemster 
1622 - Delft 1654) pittore olandese. Dal 1641 al 
1643 lavorò ad Amsterdam nella bottega di Rem- 
brandt, di cui fu probabilmente l'allievo più dota- 
to e originale e di cui alcune delle sue rare opere 
superstiti manifestano chiaramente l'influsso nel 
taglio delle composizioni come nella tecnica ese- 
cutiva: Resurrezione di Lazzaro (1642, Varsavia, 
Muz. Narodwe), Autoritratto (Rotterdam, Mus. 
Boymans-Van Beuningen). Prima del 1650 si tra- 
sferì a Delft, allontanandosi progressivamente dai 
modelli del maestro e traducendone il drammati- 
co chiaroscuro in effetti atmosferici morbidi e più 
naturali, con predilezione per tonalità cromatiche 
luminose: Piccola veduta di Delft (1652, Londra, 
Nat. Gall.), // cardellino (1654, L'Aia. Mauritshuis). 
Tali dipinti, che anticipano per molti aspetti l’ope- 
ra di Vermeer, furono capitali per gli orienta- 
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menti di artisti come P. de Hooch ed E. de Witte. 
Fabro Luciano (Torino 1936) scultore italiano. 
Autodlidatta, vicino a P. Manzoni ed E. Castellani, 
nel 1965 espose nella sua prima personale alla 
Gall. Vismara di Milano lavori in vetro e spec- 
chianti (/! buco) e Linee spaziali in tubolare me- 
tallico, volte a «delimitare» lo spazio della visione. 
Alla seconda metà degli anni Sessanta risalgono 
opere tese a stimolare la reazione sensoriale dello 
spettatore o a ridurla a semplice constatazione, co- 
me nelle Tawrologie. Tra 1 protagonisti dell’arte 
povera, dal 1968 al 1975 ha realizzato la serie Sad 
(silhouettes della penisola in materiali diversi e i 
posizioni inusuali) e i monumentali Piedi in mar- 
mo, alluminio, vetro e seta. Dagli anni Ottanta ha 
prodotto accumulazioni di oggetti di poenistisa 
atmosfera, installazioni ambientali (Habitat) e 
letture critiche della prospettiva classica, in una ri- 
cerca rigorosa e polimorfa, di ispirazione concet- 
tuale, sostenuta da una costante riflessione teorica. 
Fabullo (sec. 1 d.C.) pittore romano. Fu autore di 
parte degli interni della Domus Aurea, tra cui la 
volta, decorata da vari riquadri narrativi a sogget- 
to mitologico, di gusto ellenizzante, inseriti in un 
continuum costituito da un esuberante repertorio 
omamentale. Quest'opera porta a livelli di perfe- 
zione insuperati il linguaggio pittorico del cosid- 
detto iv stile pompeiano. 
facciata la parte anteriore, in genere la più impor- 
tante, di un edificio: nelle chiese sono tipiche le f. a 
capanna, costituite nella parte superiore da due + 
salienti corrispondenti alle navate interne, e le f. a 
salienti, che hanno tanti salienti di altezza corri- 
ndente alla diversa altezza delle navate interne. 
accini Pietro (Bologna 1562-1602) pittore italia- 
no. Le sue prime opere, realizzate dopo l'ingresso 
nell'Accademia degli Incamminati (1588), deno- 
tano una spiccata dipendenza dai tre Carracci 
(Martirio di san Lorenzo, Bologna, chiesa di San 
Giovanni in Ponte), in contrasto con la polemica 
ripresa di modi manieristi evidente in altre opere 
dello stesso periodo (Madonna e quattro santi, 
Mirandola, Palazzo Comunale). In seguito allo 


studio dei veneti, in particolare del Tintoretto, e 
del Parmigianino, F. si distaccò dagli ideali carrac- 
ceschi e fondò una propria Accademia in concor- 
renza con quella degli Incamminati. A questa fase 
appartengono dipinti come il Riposo nella fuga in 
Egitto del palazzo comunale di Guastalla, o l'As- 
sunzione in Santa Maria dei Servi a Bologna. Di 
rilievo è anche la sua ingente produzione grafica. 
Fa-ch'ang + Mu-ch'1. 

Fadino + Aleni, Tommaso. 

faenza o faience + maiolica; il termine indica an- 
che una ceramica vitrea fatta di quarzo polveriz- 
zato in uso nel mondo antico, specie in Egitto. 
Faenza centro di produzione ceramica. La sua fa- 
ma, a partire dal sec. xv, fu tale che venne in uso la 
parola «f.» come sinonimo di + maiolica e in talu- 
ne zone europee la maiolica è chiamata falence. 
La più celebre bottega di maiolicari faentini del 
Cinquecento fu quella dei Pirotta, che utilizzò co- 
me marchio una ruota di fuoco e si specializzò nel 
decoro su fondo azzurrato detto «berrettino». 
Molto note anche le botteghe di Baldassarre Ma- 
nara, Francesco Mezzarisa, Virgiliotto Calamelli e 
Leonardo Bettisi. Nel secolo successivo, mentre 
gli spostamenti degli artigiani di F. influenzavano 
la produzione di tutte le manifatture italiane, la va- 
rietà dei procedimenti adottati e l'originalità dei 
modelli decorativi faentini («bianchi di F.», decori 
in stile compendiario e cioè pochi tratti di ‘pittura 
in lievi tonalità i alla 
città fortuna e prestigio. La richiesta del «compen- 
diario» si esaurirà solo con il diffondersi della por- 
cellana e del nuovo gusto a essa legato. Ricordia- 
mo, ormai alla fine del sec. xvi, l'officina dei Fer- 
niani, fondata dal conte Annibale Carlo Ferniani e 
attiva fino al 1890), produttrice di opere raffinate, 
con ornati in smalti policromi e oro. 

Faenza, Bitino (o Bittino) da + Bitino da Faenza. 
Fagan Robert (Londra 1761 - Malta 1816) pittore 
inglese. A Roma dal 1784 al 1807, fu ritrattista al- 
la moda e pittore di chiaroscuri, e partecipò a di- 
verse campagne di scavi archeologici. Al tempo 
dell'occupazione francese della città agì come 
mercante di opere d'arte, acquistando Importanti 
dipinti da collezioni patrizie romane e rivenden- 
doli in Inghilterra. 

Fahlstròm Oyvind (San Paolo 1928 - Stoccolma 
1976) artista svedese di origine brasiliana. Perso- 
nalità eclettica, si dedicò anche al teatro, alla poe- 
sia, al giornalismo e all'archeologia. La sua pro- 
duzione pittorica, in particolare dopo il trasferi- 
mento negli Stati Uniti nel 1961 che lo avvicinò ai 
modi della pop art, si connota per la forte vena 
critica e ironica e il gusto parodistico del gioco con 
lo spettatore, che può intervenire sull'opera spo- 
standone le parti mobili magnetiche. Nei suoi la- 
vori l’attenzione alla indeterminatezza e mutevo- 
lezza del reale diventa strumento critico e «politi- 
co» per combatterne la degradazione a stereotipo 
e per superare la rigidità di schematiche e con- 
venzionali letture del mondo e della storia. 
Faistenberger (secc. xvi-xvii) famiglia di artisti 
tedeschi. La figura più rappresentativa è ANDREAS 
(Kitzbihel 1647 - Monaco 1736), scultore e deco- 
ratore attivo in Renania e a Monaco di Baviera; 
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qui collaborò alla decorazione interna della Resi- 
denza o Palazzo dei Wittelsbach, distinguendosi 
per il gusto scenografico e gli accenti patetici nel 
solco del tardo barocco romano (Sacrificio di 
Abramo, 1691, Monaco, chiesa dei Teatini). AN- 
Ten (1663-1708) fu buon pittore di scene pastora- 
li, ispirate a Poussin e a S. Rosa. 

Falca Alessandro + Longhi, Alessandro. 

Falca Pietro + Longhi, Pietro. 

Falcone Aniello (Napoli 160)7-56) pittore italia- 
no. Allievo di Ribera, ma attento anche ai bam- 
boccianti e a Velizquez, si rese presto autonomo, 
tenendo presso la propria bottega, a partire dal 
1638, una vera e propria Accaglemia del nudo. La 
sua fama è legata soprattutto alle battaglie (Ca- 
podimonte, Prado, Louvre) del genere «senza 
eroi». Fu anche frescante (Napoli, San Paolo Mag- 
giore e Sagrestia del Gesù Nuovo). Le opere degli 
anni Quaranta-Cinquanta mostrano l’attenzione 
per il classicismo dei bolognesi e di N. Poussin. 
Falconet Etienne-Maurice (Parigi 1716-91) scul- 
tore e teorico francese. Allievo di J.-B. Lemoine, 
fu uno degli artisti favoriti di Madame de Pompa- 
dour, che gli commissionò numerosi gruppi deco- 
rativi e ritratti (Madame de Pompadour come Ve- 
nere, marmo, Washington, Nat. Gall.) e gli pro- 
curò la nomina a direttore della manifattura di Sè- 
vres (1757-66). Si deve a lui la diffusione dei grup- 
pi plastici in biscuit, su soggetti pastorali e galanti 
ispirati a Boucher, di una delicata grazia rococò 
già volgente al gusto classicista (Pigmalione e Ga- 
latea, Parigi, Mus. des Arts Décoratifs). A un altro 
aspetto della sua produzione appartiene il monu- 
mento in bronzo a Pietro il Grande a San Pietro- 
burgo (1766-78), eseguito su commissione di Ca- 
terina 11, il cui dinamico slancio si riallaccia al clas- 
sicismo del sec. xvi in Francia. 

Falconetto Giovanni Maria (Verona 1468 - Pa- 
dova 1534) pittore e architetto italiano. Inizial- 
mente legato al gusto mantegnesco, si accostò poi, 
durante un soggiorno a Roma, al Pinturicchio e a 
Melozzo sviluppando un gusto personale per l’e- 
rudizione archeologica e le citazioni antiquarie 
(affreschi nella chiesa dei Santi Nazaro e Celso a 
Verona e in Palazzo D'Arco a Mantova). Molto 
più importante è però la sua attività di architetto: 
tra le sue opere sono da ricordare l’arco d’ingresso 
della Villa Cornaro a Este (ispirato all’ Arco di 
Giano a Roma), l'arco di piazza dei Signori, le 
porte San Giovanni e Savonarola e, soprattutto, 
l'Odeon e la loggia Cornaro (1524) a Padova. Am- 
miratore di Raffaello e dell'antichità classica, fu 
diffusore raffinato della cultura romana. Interes- 
sante, per certe caratteristiche che preannunciano 
il Palladio, è la Villa dei Vescovi a Luvigliano. 
falisca, arte + Italia antica, arte dell’. 

Fal’k Robert Raf'ailoviè (Mosca 1886 -1958) pittore 
russo. Nel primo decennio del Novecento fece par- 
te con II. Maskov e P.P. Koncalovskij del gruppo 
dei «cézannisti», contaminando i modi del francese 
con il neoprimitivismo tipico della giovane pittura 
russa d'avanguardia (La vecchia Rusa, 1913, San 
Pietroburgo, Mus. Russo): nel 1910) fu tra i fonda- 
tori del gruppo Fante di quadri. Dopo la Rivolu- 
zione fece parte del Consiglio delle arti del Com- 


missariato del popolo; insegnò a Mosca nelle scuo- 
le d’arte sovietiche Vchutemas e Vchutein. 

falsificazione termine che designa la produzione 
di oggetti d’arte identici o simili rispetto agli origi- 
nali, dal punto di vista stilistico e tecnico, spesso 
con l'intenzione dolosa di spacciarli per opere au- 
tentiche. La f. è sempre esistita, da quando esiste 
il mercato dell’arte. La famosa Tiara di Saitaferne 
(Parigi, Louvre) fu eseguita all’epoca degli scavi 
archeologici sul Bosforo, alla fine del sec. xIx, e la 
fase più intensa di produzione dei falsi reperti ar- 
cheologici italiani segui le scoperte di Ercolano e 
Pompei, nel sec. xvi. L'esistenza di numerosi fal- 
si di una data opera d’arte o di un dato artista in 
un determinato periodo fornisce informazioni 
preziose sulla sua popolarità presso collezionisti e 
pubblico (le vittime dei falsari, infatti, non sono 
solo privati, ma anche musei e collezioni pubbli- 
che). Per valutare correttamente il fenomeno del- 
la f. bisogna vederlo in una prospettiva storica e 
non secondo criteri che si applicano solo alla co- 
scienza di oggi. In realtà, non sempre è facile di- 
stinguere tra dolo e legittimità dell’imitazione, 
giacché possono intervenire fattori squisitamente 
culturali: Michelangelo seppellì un suo Cupido 
dormiente, scolpito a imitazione dell’antico, per 
farlo apparire come oggetto di scavo, e L. Giorda- 
no firmò con il nome suo e con quello di Direr il 
Cristo e lo storpio, che aveva imitato da quest’ulti- 
MO; e a questo proposito va ricordato che in Italia 
le imitazioni erudite dell’antichità classica, o in 
Germania quelle di Diirer, furono assai lodate nel 
Cinquecento, e incoraggiate da principi e pontefi- 
ci. Anche se la maggior parte delle numerose f. di 
dipinti, sculture, mobili, reperti archeologici, è pri- 
va di interesse, e svela tuttalpiù l'abilità del falsa- 
rio, alcune di esse tuttavia convergono, con impli- 
cazioni di varia natura, nella storia del gusto, e 
delle preferenze del pubblico a cui sono destinate. 
Nella seconda metà del Cinquecento alla scoperta 
delle f., soprattutto di monete antiche (V. Carme- 
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Coppa (1535) della bottega di B. Manara. Londra, 
Victoria and Albert Museum. 
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lio e G. dal Cavino detto il Padovano), non segui- 
va che la condanna morale del truffatore. Nel Sei- 
cento, parallelamente al consolidarsi del concetto 
di proprietà artistica, nonché del + collezionismo 
e del + mercato dell’arte, si assiste alla diffusione 
del fenomeno. Per ovviare alla illecita riproduzio- 
ne delle proprie opere (protette legalmente per la 
prima volta in Inghilterra nel 1735) gli artisti del 
Seicento più danneggiati dagli imitatori compila- 
rono liste minute, sovente corredate di disegni, 
dei loro dipinti (C. Lorrain, E. Sirani, M. France- 
schini, C.A. Tavella); e da allora, per la prima vol- 
ta, la definizione «falsificatore» sostituì quella di 
«imitatore». Questo tipo di f. testimonia delle mi- 
sere condizioni di vita degli apprendisti e dei pit- 
tori di scarso successo, che smerciavano a basso 
prezzo i loro prodotti. Nel Settecento, accanto a 
episodici ritorni di gusto per la pittura del Quat- 
trocento (sono di quest'epoca alcuni pseudoritrat- 
ti toscani nello stile di Paolo Uccello) la f. si svi- 
luppò nel settore delle arti decorative (vasi, bron- 
zi, terrecotte), a seguito della decifrazione delle 
tecniche antiche. L’Ottocento, con il consolidarsi 
della figura del conoscitore, è l’epoca d’oro delle 
f. La massiccia desunzione di motivi medievali e 
rinascimentali, che di quelle epoche forniscono 
un'immagine tendenzialmente laica e mondana 
(abbondano ritratti di gentildonne e scene fanta- 
siose di vita cortese), solitamente operata in centri 
periferici della Toscana, dell'Umbria e del Vene- 
to, suona come una disorientata protesta della 
provincia in progressivo abbandono, che oppone 
alla dirompente produzione industriale la valoriz- 
zazione della natura artigianale del lavoro (G. Ba- 
stianini, A. Dossena, LF. Joni). A ciò s'aggiunga 
che il rimpianto per le perdute purezze naturali e 
gli ambienti arcadici originò uno spropositato in- 
teresse per i paesaggi del Sette e Ottocento, come 
quelli di G. Zais, F. Zuccarelli e soprattutto C. 
Corot, forse il maestro più plagiato (dipinse circa 
3000 quadri, ma si calcola che siano almeno 
30.000 i «suoi» dipinti in circolazione nella sola 
Europa). Nel Novecento l’opera d’arte diventa, 
oltre che elemento di prestigio sociale, un redditi- 
zio investimento. L'aumento vertiginoso della do- 
manda di quadri, mobili antichi e altri oggetti 
d’antiquariato incrementa a sua volta il mercato 
dei falsari d’arte, che raffinano sempre più le loro 
opere e, grazie alla moderna tecnologia, possono 
imitare quasi alla perfezione tecniche, materiali e 
colori delle varie epoche ed esibire certificati di 
«autenticità» altrettanto impeccabili (da ricordare 
il caso, ormai entrato nella storia dell’arte, dell’o- 
landese Van Meegeren, il quale, accusato di colla- 
borazionismo per aver venduto a Gòring La don- 
na adultera attribuito a Vermeer, riuscì a dimo- 
strare ai giudici che si trattava di un falso in tutto 
simile all'originale). D'altra parte oggi le analisi 
chimiche, spettrografiche, radiografiche e micro- 
scopiche possono aiutare l'individuazione del fal- 
so, reato ormai contemplato quasi in ogni legisla- 
zione. Esistono, a questo scopo, tecniche estrema- 
mente complesse e sofisticate che si affiancano al- 
le tecniche tradizionali, basate sul «buon occhio» 
di chi fa la perizia e sulla conoscenza storica del- 
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l'artista e del periodo: dai cosiddetti orologi geo- 
logici (potassio-40, uranio-238, rubidio-87), che 
consentono di stabilire l’età dei materiali, all’im- 
piego di trasformazioni nucleari, che informano 
sulla loro composizione, fino al bombardamento 
dell’opera d’arte con particelle elementari. In par- 
ticolare, per la determinazione dell'età dei dipinti 
a olio, si sfruttano le caratteristiche del piombo 
metallico. La radioattività di questo elemento, in- 
fatti, è tanto più elevata quanto più esso è vec- 
chio: basta quindi misurare l’attività dei colori al 
piombo, in particolare della biacca, per stabilire 
l’età di un dipinto. Le attività industriali, gli espe- 
rimenti nucleari e, in generale, l'inquinamento at- 
mosferico, hanno fatto inoltre aumentare il teno- 
re di C-14 delle sostanze organiche (carte, tela, 
olio di lino ecc.) al punto che è possibile determi- 
nare con precisione i quadri dipinti, per esempio, 
dopo la fine della seconda guerra mondiale. 
Fancelli Cosimo (Roma 1620-88) scultore italia- 
no. Di formazione berniniana, fu in stretti rappor- 
ti artistici con Pietro da Cortona, che influenzò la 
sua opera. Dal 1648 al 1660 lavorò in numerose 
chiese romane, spesso insieme a E. Ferrata (Santi 
Luca e Martino, Santa Maria in Via Lata, San 
Marco, Santa Maria della Pace). Eseguì statue di 
Evangelisti per il Duomo di Siena e, su incarico 
del Bernini, l’ Angelo del Volto Santo per Ponte 
Sant'Angelo (1668-69). Fu anche argentiere: a lui 
si deve il reliquario di San Martino nel Conserva- 
torio di Sant'Eufemia a Roma. 

Fancelli Luca (Settignano, Firenze, 1430-95) archi- 
tetto, ingegnere militare e scultore italiano. Fra 
1460 e 1490 operò prevalentemente a Mantova, 
dove costruì varie parti del Palazzo Ducale, e nel 
Palazzo di Revere, contribuendo all'affermazione 
delle forme rinascimentali presso la corte dei Gon- 
zaga e la committenza aristocratica mantovana (ca- 
sa Arrivabene, Palazzo Cadenaggi). Per le qualità 
del suo aggiornamento culturale e della sua abilità 
tecnica, fu scelto come esecutore dei progetti di 
L.B. Alberti per le chiese di San Sebastiano (dal 
1460) e di Sant'Andrea a Mantova (dal 1472). 
Fancello Salvatore (Dorgali, Nuoro, 1916 - Begu 
Rapit 1941) scultore, ceramista e disegnatore ita- 
liano. Formatosi in Sardegna e all'Istituto d’arte di 
Monza, è autore di sculture con figure metamorfi- 
che e di animali d’intonazione primitivista-surrea- 
lista. Nel Mus. di Dorgali a lui dedicato è conser- 
vato Il Rotolo (1938). disegno ininterrotto di sette 
metri con scene campestri e animali fantastici. 
Fantini Guglielmetto o G. da Chieri (secondo 
quarto del sec. xv) pittore italiano. Ricordato a 
Chieri nel 1437, fu sicuramente influenzato da G. 
Jaquerio, rispetto al quale affermò tuttavia una ben 
definita autonomia stilistica. Fino al ritrovamento 
della firma su un polittico frammentario datato 
1435 (Madonna col Bambino e santi, Torino, Mus. 
Civ. d'Arte Antica), veniva convenzionalmente de- 
signato come Maestro di San Sebastiano a Pecetto, 
dal ciclo di affreschi sulle vele dell’omonima chiesa, 
punto di partenza per la ricostruzione della sua 
personalità. Vanno inoltri ricordati gli affreschi as- 
sai consunti del Battistero di Chieri, un Compianto 
su Cristo (Torino, Gall. Sabauda) e la Piera affre- 
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scata verso la metà del secolo nella chiesa della 
Madonna dei Morti a Marentino. 

Fantin-Latour Henri (Grenoble 1836 - Buré 1904) 
pittore e litografo francese. Fu dapprima allievo del 
padre, il pittore Jean-Théodore, quindi di Lecocq 
de Boisbaudran (1850-56); affascinato dalla mate- 
ria cromatica, studiò e copiò in particolare maestni 
come Veronese e Rembrandt. Amico e frequenta- 
tore dei più noti pittori, letterati e musicisti del tem- 
po (nel 1861 lavorò per molti mesi nello studio di 
Courbet), li effigiò più volte, sia come soggetti per 
litografie, sia in ritratti di gruppo (Angolo di tavolo, 
1872, Intorno al pianoforte, 1876, entrambi a Parigi, 
Mus. d'Orsay) che sono tra i suoi capolavori. De- 
dicò anche a R. Wagner numerose rappresentazio- 
ni allegoriche. Fu ammiratore di Manet, cui rese 
omaggio nel suo Atelier à Batignolles (1870, Parigi, 
Mus. d'Orsay); tuttavia, si mantenne staccato dal 
gruppo degli impressionisti, serbandosi fedele a un 
suo realismo lirico, intimista, e insistendo sul carat- 
tere costruttivo della composizione. 

Fantoni famiglia di scultori e intagliatori in legno 
italiani, operanti tra i secc. xv e xIXx in val Seriana 
e in genere nel Bergamasco. Il primo di cui si ab- 
bia notizia è DONATO, attivo a Bergamo e Rovetta; 
il più importante fu ANDREA (Rovetta 1659-1734), 
figlio di GRAZIOSO IL VECCHIO, che alla straordina- 
ria abilità tecnica accoppiò grande fantasia deco- 
rativa e una enfasi barocca che presuppone con- 
tatti con la scultura veneta e forse tedesca. La sua 
vastissima produzione include altari monumenta- 
li (Clusone, Duomo), pulpiti intagliati in legno e 
marmo (Alzano, San Martino), mobili di sacrestia 
(Alzano, San Martino), confessionali (Bergamo, 
Santa Maria Maggiore) e anche gruppi profani 
(Vulcano, Venere e Amore, Bergamo, Acc. Carra- 
ra). L'attività della bottega fu proseguita dai nipo- 
ti Grazioso il Giovane e Francesco Donato. 
Fantuzzi Antonio (Bologna, ? - Fontainebleau, 
dopo il 1550) pittore e incisore italiano. Aiuto del 
Primaticcio a Fontainebleau dal 1537, prese parte 
alla decorazione della Galleria di Ulisse; ma è no- 
to soprattutto come abilissimo incisore, autore di 
acqueforti ispirate a composizioni di Giulio Ro- 
mano, del Rosso Fiorentino e del Primaticcio. 
Fanzago Cosimo (Clusone, Bergamo, 1591 - Na- 
poli 1678) architetto e scultore italiano. Recatosi 
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«La lettrice» (1864): olio su tela, 
cm 40,5Xx59. Milano, Galleria d'Arte 
Moderna. 


giovanissimo nell’Italia meridionale, dal 1612 
svolse (soprattutto a Napoli) un’attività molto in- 
tensa come scultore (fsaia e Geremia al Gesù 
Vecchio) e poi come architetto, divenendo il più 
prestigioso esponente del barocco locale (guglia 
di San Gennaro; chiesa di Santa Teresa a Chiaia; 
Palazzo di Donn’Anna a Posillipo, 1635-44; Cap- 
pella di Palazzo Reale, 1640)-45). Esemplare della 
sua architettura è il chiostro della Certosa di San 
Martino (1623-31), spartito secondo una sobria 
struttura neorinascimentale, ma animato da una 
dinamica decorazione scultorea con figure di san- 
ti entro nicchie, paragonabile, per monumentalità 
e realismo patetico, a certe opere del barocco spa- 
gnolo. Dal 1633 lavorò all’altare della chiesa de 
Las Augustinas Descalzas a Salamanca; dopo la 
rivolta di Masaniello (1647), fu costretto a ripara- 
re temporaneamente a Roma. Tornato a Napoli, 
riprese a lavorare per le chiese cittadine, pur spo- 
standosi con frequenza. 

Farfa pseudonimo di Vittorio Tommasini (Trie- 
ste 1881 - Sanremo, Imperia, 1964) poeta e pittore 
italiano. Partecipò al futurismo a Torino negli an- 
ni Venti, dedicandosi anche alla ceramica e costi- 
tuendo con T. d’Albisola il gruppo futurista ligu- 
re. In campo letterario, i suoi esiti migliori sono 
affidati a una disgregazione linguistico-sintattica 
più istintiva che motivata. La ninnovata fortuna di 
F. nel dopoguerra si deve a E. Baj e A. Jorn; nel 
1958 ebbe la prima personale (collages, cartopit- 
ture) alla Gall. Blu di Milano, quindi alla Gall. 
Schwarz. Si collegò poi al movimento parigino 
Phases e aderì alla Patafisica. 

Farinati Paolo (Verona 1524-1606) pittore italia- 
no. Attratto inizialmente dalla «maniera» di Giu- 
lio Romano, divenne poi seguace del Veronese, 
interpretandone la lezione con un’enfasi formale 
di chiara ascendenza romanista (Deposizione, 
1573, Grenoble, Mus. de Peinture et de sculptu- 
re). Gran parte della sua abbondante produzione 
è conservata al Mus. di Castelvecchio e in vane 
chiese di Verona (affreschi in Santa Maria in Or- 
gano, 1556-58, e in Santi Nazaro e Celso). 

Farm Security Administration + FsA. 

Faruffini Federico (Sesto San Giovanni, Milano, 
1833 - Perugia 1869) pittore italiano. Fu allievo di 
G. Trécourt a Pavia, dove frequentò in stimolante 
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rapporto il Piccio, e per un breve periodo fu alla 
scuola di P. Molmenti e M. Grigoletti a Venezia. 
Nei suoi ambiziosi quadri storici, segnati dall'aspi- 
razione al rinnovamento di quel genere di pittura e 
improntati a un inquieto romanticismo, il concet- 
tualismo dei soggetti è in parte riscattato dalla in- 
tensità e dalla sensibilità cromatica (Cunizza e Sor- 
dello, 1864, Milano, Brera). Nonostante il successo 
ottenuto presso i contemporanei (ebbe la medaglia 
d'oro all'Esposizione universale di Parigi nel 1867 
con Machiavello e Cesare Borgia, ora a New York, 
Mus. of Mod. Art) oggi la critica ammira piuttosto 
i risultati notevoli da lui raggiunti nella dimensione 
più intima e verista dell’Autoritratto (Roma, Gall. 
dell’Acc. di San Luca) e della Lettrice (1864, Mila- 
no, Gall. d'Arte Mod.). Si dedicò anche all’ac- 
quatorte e, nell'ultimo periodo, alla fotografia. 
Fasanotti Gaetano (Milano 1831-82) pittore ita- 
liano. Titolare della cattedra di paesaggio all'Ac- 
cademia di Brera (1860-64), fu un convinto soste- 
nitore della pittura en plein air. Eseguì numerose 
vedute della campagna brianzola e dei dintorni 
del lago di Como e, dal 1873, dipinse paesaggi del- 
l'Italia meridionale (Palermo, Ischia), della To- 
scana e del Veneto (Dintorni di Milano, 1867; 
Paesaggio di lago con barca da pesca, 1873; Cana- 
le d'Ischia, 1873, tutti a Milano, Gall. d'Arte 
Mod.). Dal 1861 al 1879 partecipò a tutte le rasse- 
gne annuali di Brera, ma espose anche a Parigi 
(1867), Monaco (1869) e Vienna (1873). 

Fasolo Giovan Antonio (Mandello del Lario, 
Lecco, 1530) - Vicenza 1572) pittore italiano. Atti- 
vissimo decoratore di ville dì tipo palladiano (Vil- 
la Caldogno a Caldogno, Palazzo Porto-Colleoni 
a Thiene), spesso in società con G.B. Zelotti, fu 
abile divulgatore del gusto del Veronese. Di note- 
vole qualità e importanza è la produzione ritratti- 
stica, che spesso è però oggetto di controversie at- 
tributive per la stretta affinità stilistica con quella 
dello Zelotti ( Ritratti Gualdo, Vicenza, Mus. Civ.). 
Fasolo Lorenzo (Pavia 1463 - Genova ?, 1516/18) 
pittore italiano. Di formazione pavese, segnata 
dall’intluenza del Bergognone e del Foppa, operò 
prevalentemente in Liguria e in particolare a Ge- 
nova, dove è documentato dal 1496. | suoi dipinti, 
che si caratterizzano per larghezza di impianto e 
una certa durezza grafica (Compianto su Cristo, 
1508, Chiavari, San Bernardino: Genealogia della 
Vergine, 1513, Parigi, Louvre: Natività, Savona, 
Pin. Civ.), restano ancorati a un ruvido sostrato di 
cultura lombarda e registrano solo marginalmen- 
te l'influenza di L. Brea, col quale F. aveva colla- 
borato nel 1502 a perduti lavori per la Cattedrale 
di Genova. 

fastigio sommità di un edificio e quindi di un + 
frontone: parte più alta della tavola centrale di un 
— polittico. 

Fathy Hassan (Alessandria d'Egitto 1900 - Il Cai- 
ro 1989) architetto egiziano. Tra le principali figu- 
re del panorama architettonico contemporaneo 
dell’area islamica, dedicò tutta la sua vita al recu- 
pero di tecniche costruttive (mattoni in terra cru- 
da) e di elementi tipologici (volte. cupole ecc.) ca- 
ratteristici della tradizione architettonica araba. 
Tra le sue opere, la fattoria modello per la Società 
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Reale di Agricoltura a Bahtim (Il Cairo, 1941) il 
villaggio di Nuova Gourna a Luxor (1945-48), un 
nuovo insediamento che suscitò un vasto dibattito 
in quanto programmaticamente proposto come 
un’«architettura per poveri», ville e residenze per 
una ricca committenza privata. 

Fattore + Penni, Giovanni Francesco. 

Fattori Giovanni (Livorno 1825 - Firenze 1908) 
pittore italiano. Figlio di un artigiano, studiò a Li- 
vorno con il modesto pittore Bandini, e a Firenze 
(dal 1846) con G. Bezzuoli; in seguito, frequen- 
tando il Caffè Michelangelo, si unì ai macchiaioli, 
dei quali divenne il rappresentante più autorevo- 
le. Lasciò Firenze solo per brevi viaggi: oltre che a 
Parigi, dove conobbe Manet (1875), fu a Londra, 
Dresda, Filadelfia. Esordì con una pittura storica 
a soggetto romanzesco (ancora esemplificabile da 
un quadro elaborato tra il 1858 e il 1861: Maria 
Stuarda al campo di Crookstone, Firenze, Gall. 
d'Arte Mod.); ma presto cominciò a ritrarre dal 
vero scene di vita militare, e con // campo italiano 
dopo la battaglia di Magenta (1861, Firenze, Gall. 
d’Arte Mod.) approdò a una pittura felicemente 
naturalistica, che avrebbe poi sviluppato nel senso 
di una sempre maggiore sobrietà e solidità. Il 
grande quadro rappresentò il manifesto della pit- 
tura di storia risorgimentale, che F. seppe, tra i 
pochi, praticare ancora con aderenza alla realtà e 
senza alcuna concessione alla retorica celebrativa 
( L'assalto alla Madonna della Scoperta, 1868, Li- 
voro, Mus. Civ. Fattori; /n vedetta*,1871 ca, Val- 
dagno, Coll. Marzotto; Carica di cavalleria, 1873, 
e Il quadrato di Villafranca, 1876-78, entrambi a 
Firenze, Gall. d'Arte Mod.; // quadrato di Custo- 
za, 1876-80, Roma, Gall. Naz. d'Arte Mod.). In 
seguito l'artista abbandonò gradatamente il chia- 
roscuro romantico per un contrasto a «macchia» 
di luce-colore di grande nettezza, e venne sempre 
più costruendo i propri quadri per zone cromati- 
che di un peso quasi astratto: La rotonda di Pal- 
mieri (1866, Firenze, Gall. d'Arte Mod.), Signora 
al sole (1866, Milano, già Coll. Jucker). Talvolta 
sfruttò anche le qualità del supporto (tavola o car- 
tone) per creare effetti suggestivi, lasciandone tra- 
sparire le venature o la grana: La Sardigna a Li- 
vorno (1865-67, Firenze, coll. priv.), Le botti rosse 
(1868-70, Milano, già Coll. Jucker), Marina plum- 
bea (1870-75, Genova, coll. priv.), La torre del 
Marzocco (1885-90, Livorno, Mus. Civ. Fattori). 
Eseguì inoltre numerosi ritratti, di grande eviden- 
za plastica: La nipotina (1856-57), La cugina Ar- 
gia (1861, Firenze, Gall. d'Arte Mod.), Diego Mar- 
telli a Castiglioncello (1866-70, Milano, già Coll. 
Jucker), La figliastra (1889. Firenze Gall. d'Arte 
Mod.), La scolarina (1893, Firenze, già Coll. Ojet- 
ti) e La terza moglie (1905, Livorno, Mus. Civ. 
Fattori). Temi ricorrenti e costanti in tutta l'opera 
di F. sono i paesaggi, la gente della Maremma (/ 
butteri, 1893, Livorno, Mus. Civ. Fattori) e la vita 
militare (vista, spesso, con crudo e amaro reali- 
smo: Lo staffato, 1882, Firenze, Gall. d'Arte 
Mod.). L'adesione al realismo unifica tutte le sue 
fasi: lo stesso F. affermò che l’arte deve trarre ispi- 
razione dalle manifestazioni della natura e dal- 
l'impegno sociale. F. va ricordato anche come ac- 
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1 «La rotonda di Palmieri» (1866): olio su tavola, cm 15x35. Firenze, Galleria d’ Arte Moderna. 
2 «La libecciata» (1875-80): olio su tela, cm 27,5X66. Firenze, Galleria d'Arte Moderna. 


querellista (La diligenza, 1880 ca) e acquafortista: 
ì cieli graffiati, i contrasti bianco-nero, la semplifi- 
cazione formale fanno delle sue incisioni veri 
gioielli di stile (Adua, 1896; Compagnia di solda- 
ti). 

Fautrier Jean (Parigi 1898 - Chatenay-Malabry 
1964) pittore francese. Studiò alla Royal Aca- 
demy di Londra, dove fu allievo di W.R. Sickert; 
tale educazione si riflette, combinata a influssi del 
Derain classico, nelle opere degli anni Venti ca- 
ratterizzate da un realismo scuro in scene di gene- 
re (La passeggiata della domenica, 1921, Parigi, 
Mus. d'’Art Mod. de la Ville), paesaggi, nudi e na- 
ture morte (Cinghiale squartato, 1927, Parigi, 
Mus. Nat. d’Art Mod.). Eseguì quindi sintesi for- 
temente materiche di paesaggi montani e nature 
morte, dove l’indistinzione di forma e spazio si 
sviluppa nelle tempere protoinformali del 1940. 
Ma è nella drammatica serie degli Ostaggi (1943- 
45). dedicata a un massacro di civili compiuto dai 
nazisti, che si precisa il suo ruolo di capofila della 
nuova piitura informale europea (L'’ebrea, 1943, 
Parigi, Mus. d’Art Mod. de la Ville). 

fauvisme movimento pittorico francese della pri- 
ma metà del Novecento. Il termine fauves («bel- 
ve») fu coniato dal critico francese L. Vauxcelles 


per indicare quei pittori, legati da una consuetudi- 
ne di vita e gi lavoro comune (H. Matisse, M. de 
Vlaminck, A. Derain, A. Marquet, A.-E.-O. Friesz, 
H.-Ch. Manguin, Ch. Camoin, J. Puy, K. Van 
Dongen, L. Valtat, P.P. Girieud, R. Pichot), le cui 
opere avevano suscitato scandalo al Salon d' Au- 
tomne di Parigi del 1905 per la «selvaggia» violen- 
za espressiva del colore, steso in tonalità pure: ai 
nomi sopra citati vanno aggiunti quelli di R. D ufy 
e G. Braque (non presenti in catalogo al Salon del 
1905), mentre sembra discutibile collegare al fau- 
visme G. Rouault e lo scultore A. Maillol, più vi- 
cino ai + nabis. 

La formazione del f. va fatta risalire al periodo tra 
il 1894 e il 1897, quando Manguin, Matisse, Ca- 
moin e Marquet si incontravano nell’atelier di 
G. Moreau all'Ecole des Beaux-Arts di Parigi: gli 
acquerelli del maestro, a macchie di colore libera- 
mente disposte, e la linea ad arabesco dei suoi 
schizzi a olio costituirono un primo contributo al- 
la formazione pittorica dei futuri fauves. che lo 
stesso Moreau stimolava alla ricerca libera, auto- 
noma dalle convenzioni accademiche. Anticipa- 
zioni del f. sono rintracciabili in quadri del sog- 
giorno bretone di Matisse (1896) e in opere coeve 
di Valtat. attraverso le quali risulta filtrato anche 
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l'influsso dei nabis. Tra il 1897 e il 1898 arrivarono 
a Parigi K. Van Dongen, A.-E-.O. Friesz e J. Puy, 
il quale entrò in contatto, alla Académie Carrière, 
con Matisse e Derain: quest’ultimo, nel 1900), co- 
nobbe Vlaminck e affittò con lui uno studio a 
Chatou. Lo stesso anno giunsero a Parigi Braque 
e Duty che, con Friesz, formarono il cosiddetto 
gruppo di Le Havre e subirono fortemente l’in- 
flusso della pittura di Matisse. Così, all’inizio del 
secolo, erano in contatto fra loro, a Parigi, tutti i 
pittori che cinque anni dopo sarebbero stati indi- 
cati come I fauves. 

Il f., preparato da suggestioni e stimoli diversi, si 
definisce come nuovo modo espressivo fondato 
sull'autonomia del quadro: il rapporto con la 
realtà visibile non è più rispecchiamento e la natu- 
ra è intesa come «trampolino» o, in termini sim- 
bolisti, come repertorio di segni al quale attingere 
per una loro libera trascrizione. I giovani pittori 
dell’atelier di Moreau discutono molto di impres- 
sionismo, spesso in termini negativi, ma colgono 
appieno la novità di una luce generata dall’acco- 
stamento di colori puri. Matisse e i suoi amici 
guardano però con maggiore interesse in altre di- 
rezioni: a Van Gogh, anzitutto, la cui mostra re- 
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1«La joie de vivre»(1905) di H. Matisse: schizzo, olio su tela. San Francisco, coll. priv. 2 «Marina gialla - Barche 
nella baia» (1906) di G. Braque: olio su tela, cm 50x70. Los Angeles, County Museum o f Art. 3 «Il barcaiolo» 
(part., 1906 ca) di M. de Vlaminck: olio su tela, cm 50x65. Marsiglia, coll. priv. 4 «Donna in camicia» (1906) di A. 
Derain: olio su tela, cem 100x81. Copenaghen, Statens Museum for Kunst. 
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trospettiva (Parigi, 1901) aveva suscitato fra loro, 
e soprattutto in Vlaminck, enorme impressione; 
poi a Seurat, la cui teoria del colore era nota attra- 
verso la mediazione di Signac, che nel 1899 aveva 
pubblicato Da Eugène Delacroix al neoimpressio- 
nismo. La componente pointilliste è ben riconosci- 
bile in opere di Matisse, Marquet e Derain tra il 
1908 e il 1905 (Derain, Composizione: l'età dell'oro, 
1905, Teheran, Mus. d'Arte Mod.; Matisse, Lusso, 
calma e voluttà, 1904-05, Parigi, Mus. d'Orsay). 

L'’influsso di Gauguin, conosciuto attraverso le 
due mostre parigine del 1904 e 1906, segna gli svi- 
luppi del f. dopo il famoso Salon del 1905: i picco- 
li tocchi di colore non mescolato lasciano il posto 
a più grandi superfici colorate (dove si avverte an- 
che la lezione di Manet), attraversate e interrotte 
da segni sinuosi e mobilissimi. Da Gauguin i fau- 
ves riprendono la ricerca di modalità espressive 
dirette e sintetiche, fondate su un accordo dei co- 
lori analogo a quello della composizione musica- 
le, dove ogni tono ha un valore autonomo. Anche 
le mostre di arte islamica e dei primitivi francesi 
(1903 e 1904) contribuiscono a indirizzare la ri- 
cerca dei fauves nel senso di una più rigorosa 
semplificazione cromatica e della libertà totale 
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(dell’arbitrarietà, secondo la nota asserzione di 
Van Gogh) nell’uso del colore (Matisse, Ritratto 
con striscia verde, 1905, Copenaghen, Statens 
Mus. for Kunst; Vlaminck, Paesaggio con alberi 
rossi, 1906, Parigi, Mus. Nat. d’Art Mod.; Derain, 
Donna in camicia, 1906, Copenaghen, Statens 
Mus. for Kunst). Nella stessa direzione opera l’en- 
tusiasmo per la scultura dell’Africa e dell'Oceania 
(«scoperta» nel 1905), basato sulla convinzione 
che nell’arte primitiva si realizzi la sintesi di per- 
cezione ed espressione perseguita dal pittore fau- 
ve quando egli fa esplodere sulla tela come «car- 
tucce di dinamite» (con un impeto che in Vla- 
minck sembra addirittura precorrere la pittura ge- 
stuale) i blu, i rossi, i gialli, i colori puri senza nes- 
suna mescolanza di toni. 

L’anno di piena manifestazione del movimento è 
il 1906, che segna un'ulteriore intensificazione del 
cromatismo (Dufy, /l 74 luglio a Le Havre, 1906, 
Parigi, Mus. Nat. d’ Art Mod.; Marquet, // 74 lu- 
glio a Le Havre, 1906, Parigi, coll. priv.): il f. trion- 
fa al Salon d’ Automne (Matisse vi espone La joie 
de vivre, Merion, Pennsylvania, Barnes Founda- 
tion), e verso i suoi modi espressivi si orientano 
pittori come Braque (La Ciotat, 1907, Parigi, Mus. 
Nat. d’Art Mod.) ei russi V. Kandinskij e A. Jaw- 
lensky. In qualche modo la pittura dei fauves par- 
tecipa alla più larga problematica dell’espressioni- 
smo europeo, come mettono in evidenza le tan- 
genze che legano molte opere del gruppo tedesco 
Die Briicke (esposte a Dresda nel 1906) al movi- 
mento francese e che sembrano annunciare una 
affermazione del f. come stile internazionale. Ma 
la prepotente crescita del cubismo (sono del 1907 
Les demoiselles d'Avignon di Picasso) rompe l’u- 
nità del movimento fauve, i cui componenti pro- 
cedono da ora in direzioni diverse, per lo più atti- 
rati dalla nuova sintassi cubista e dalla ripresa di 
modelli cézanniani. 

Favretto Giacomo (Venezia 1849-87) pittore ita- 
liano. Studiò all’ Accademia di Venezia, dove ap- 
profondì lo studio dei grandi pittori veneti. Il suo 
facile estro gli procurò presto un mercato a Vene- 
zia e, dopo il primo e unico viaggio a Parigi 
(1879), anche all’estero. Visse e lavorò sempre 
nella città, perfezionando quella notevole abilità 
tecnica che gli consentì di passare dalla descrizio- 
ne aneddotica e popolare a una pittura di genere, 
dove raggiunse talvolta una preziosa ricercatezza 
di luci. Di questo ultimo periodo, le opere più no- 
te sono Una lezione d’anatomia (1873), conserva- 
ta alla Gall. d'Arte Mod. di Milano assieme a Ri- 
tratto di signora, Due quadri da vendere e La 
scuola di pittura (1874). Tipici della maniera boz- 
zettistica sono i tre quadri della Gall. Naz. d'Arte 
Mod. di Roma: Al liston, Dopo il bagno e In atte- 
sa degli sposi. 

Faydherbe Luc (Malines 1617-97) scultore e ar- 
chitetto fiammingo. Allievo e amico di Rubens, 
tradusse l’erudito barocco del maestro (che gli 
fornì disegni per piccole sculture in avorio) in 
opere monumentali di vigorosa fattura (Apostoli, 
Bruxelles, Santa Gudula: Monumento per il ve- 
scovo Creusen, Malines, Cattedrale). L'unica ope- 
ra architettonica a lui sicuramente attribuita è la 
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1-2 Ritratti di giovane donna (sec. iv) e di uomo (sec. 111): 
encausto e tempera su legno. Londra, British Museum e 
National Gallery. 


chiesa di Notre-Dame d’Hanswych a Malines, ini- 
ziata nel 1663. 

FayyUm, arte del espressione usata per indicare i 
papiri di età tolemaica e soprattutto 1 ritratti di 
mummie e le stoffe ritrovati nella regione omoni- 
ma, in quantità maggiore che in ogni altra regione 
egiziana. Ampio distretto nel deserto libico a sud- 
ovest di Menfi, assai prossimo alla valle del Nilo, 
reso fertilissimo dal Bahr Yusuf, ramo secondario 
del fiume, il F. fu abitato fin dalla | dinastia da po- 
polazioni legate all'Egitto; ma solo con la xl dina- 
stia, che ne intraprese l’opera di bonifica e pose la 
sua residenza a Crocodilo poli (poi Arsinoe), ebbe 
il suo primo periodo di fioritura. Pressoché di- 
menticato nelle epoche seguenti, il F. tornò a fio- 
rire in età tolemaica e infine in età romana. I pri- 
mì ritratti del F. (se ne conoscono circa 600) risal- 
gono al sec. 1 d.C., in particolare all’età di Tiberio, 
mentre i più recenti si datano alla fine del sec. iv 
d.C.: essi si riallacciano a una tradizione egiziana 
assai antica, secondo la quale sullamummia si do- 
veva porre un ritratto del morto al posto del vol- 
to; sono eseguiti su tavolette di legno e raffigura- 
no il defunto, uomo o donna, visto di prospetto. 
L'aspetto per lo più giovanile dei soggetti dipende 
verosimilmente dal fatto che i dipinti erano ese- 
guiti quando il defunto era ancora in vita. La tec- 
nica comune è quella dell’encausto, che solo verso 
la metà del sec. iv viene sostituita dalla tempera, 
stesa sopra un sottofondo di ammannitura prepa- 
ratoria bianca. Questi ritratti, nei quali al realismo 
individuale si sostituisce con il passare del tempo 
una certa tendenza alla stilizzazione astratta. co- 
stituiscono una preziosa testimonianza della ri- 
trattistica ellenistico-romana. La produzione si 
esaurisce completamente alla fine del secolo. Le 
cosiddette stoffe del F. in lana e lino. decorate in 
bianco e nero o a colori. sono costituite dalle vesti. 
già usate in vita, in cui il defunto veniva avvolto 
per la sepoltura, e appartengono a un periodo che 
va dal sec. in al vi d.C. ca (secondo alcuni fino al 
sec. vII1). Esse riproducono. a seconda dei mo- 
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menti, una tematica introdotta dall’ellenismo ales- 
sandrino, oppure motivi molto stilizzati che risen- 
tono di influenze orientali (siriache e iraniche) e 
bizantine con scene legate al simbolismo cristiano. 
Fazzini Pericle (Grottammare, Ascoli Piceno, 
1913 - Roma 1987) scultore italiano. Formatosi 
nella bottega del padre, artigiano del legno, studiò 
disegno e scultura a Roma dal 1929. Negli anni 
Trenta e nell’ambito della Scuola romana si collo- 
ca il momento più intenso della sua esperienza ar- 
tistica, sviluppatasi nei termini di una decisa anti- 
classicità (Ritratto di Ungaretti, 1936, Roma, Gall. 
Naz. d'Arte Mod.: Ritratto di Anita in piedi, 1938- 
39, Roma, Coll. Ilo Nunes). In questa fase, dedi- 
cata quasi esclusivamente al legno, F. crea un’u- 
manità remota e silenziosa, raffigurata con un lin- 
guaggio plastico, semplice e istintivo. In seguito, 
quando al legno si sostituisce il bronzo, le sue fi- 
gure subiscono un'ulteriore spoliazione, e la ricer- 
ca di essenzialità dà vita a uno stile rapido e sinte- 
tico (La Sibilla, 1947, New York, Mus. of Mod. 
Art: Busto d'uomo, 1951, Venezia, Gall. Internaz. 
d'Arte Mod. Ca’ Pesaro). In opere più tarde si no- 
ta infine la tendenza a una libera rievocazione 
fantastica (La fontana, 1961-65, Roma EUR, palaz- 
zo dell'ENI). 

Fea Carlo (Pigna, Oneglia, 1753 - Roma 1836) ar- 
cheologo italiano. Dopo studi giovanili di diritto, 
fu ordinato sacerdote. Commissario alle antichità 
del governo pontificio e bibliotecario chigiano, 
studiò e scavò numerosi monumenti: Pantheon, 
Fori, Terme di Caracalla, Colosseo. Autore di nu- 
merose pubblicazioni, curò inoltre edizioni di 
opere antiche e moderne (Orazio, R. Mengs, J.J. 
Winckelmann). Si occupò della sistemazione dei 
Musei Vaticani e Capitolini. 

Fedeli Domenico + Maggiotto. 

Federal Art Project (FAP) progetto promosso 
dalla rooseveltiana Works Progress Administra- 
tion (wPA) dopo la crisi economica del 1929 a so- 
stegno degli artisti statunitensi disoccupati o sot- 
toccupati; fu operativo negli anni 1934-43 sotto la 
direzione di Holger Cahill (1887-1960). Il proget- 
to mirava anche a stimolare una circolazione pub- 
blica del lavoro artistico al di fuori del circuito del- 
le gallerie private. Le prime iniziative locali di so- 
stegno pubblico agli artisti risalgono al 1932. A 
New York, dipinti murali furono realizzati da pit- 
tori disoccupati in diversi ecifici della città (il cen- 
tro sociale Hudson Guild, lo Spanish Department 
della New York University, l'auditorium della 
Saint Ambrose Roman Catholic Church); a San 
Francisco venne realizzato da un altro «colletti- 
vo» di artisti uno spettacolare ciclo di affreschi 
nella Coit Tower (1933-34). I risultati del pro- 
gramma federale furono notevolissimi: già nel 
1936 erano stati realizzati in tutto il paese 955 pit- 
ture murali. 469 sculture, 883 dipinti da cavalletto 
e 259 opere di grafica, lavori generalmente carat- 
terizzati da una figurazione di immediata leggibi- 
lità. tra i poli del realismo sociale e del monumen- 
talismo simbolico. 

Federighi Antonio (Siena, ? - 1490 ca) architetto 
e scultore italiano. Allievo di Jacopo della Quer- 
cia, fu capomastro del Duomo di Orvieto (1451- 


56) e di quello di Siena (1456-90); in quest’ultimo 
lavorò anche agli intarsi marmorei del pavimento. 
Nella stessa città progettò la Loggia di Pio n e la 
cappella di piazza. Come scultore, fu sensibile in- 
terprete dell’arte matura del maestro; tra le sue 
poche opere certe sono tre statue per la loggia 
della Mercanzia a Siena (San Vittore; Sant'Ansa- 
no; San Savino), tutte eseguite dal 1456 al 1463. 
Fedotov Pavel Andreeviè (Mosca 1815 - San Pie- 
troburgo 1852) pittore russo. Ufficiale dell’eserci- 
to, nel 1843 abbandonò la carriera militare per de- 
dicarsi alla pittura, incoraggiato da K. Brjullov. 
Dopo un inizio come disegnatore e acquerellista 
di scene di vita militare, ampliò il suo repertorio 
ritraendo con sottile umorismo la vita cittadina e 
le convenzioni sociali della piccola borghesia del 
tempo (La proposta di matrimonio del maggiore, 
1848, Mosca, Gall. Tretjakov; una versione del 
1851 al Mus. Russo di San Pietroburgo). Eseguì 
anche numerosi ritratti di amici e conoscenti. Il 
suo stile è caratterizzato da pennellate larghe e 
leggere, talvolta stratificate, e da una grande at- 
tenzione agli effetti di luce. Divenuto mentalmen- 
te instabile, dopo il 1851 sopravvisse povero e so- 
litario realizzando dipinti dalle tonalità cupe (La 
vedova e Ancora su ancora, 1851-52, entrambi a 
Mosca, Gall. Tretfakov), che esprimono un senso 
tragico dell’esistenza. 

Fei Paolo di Giovanni (Siena, attivo dal 1369 al 
1411) pittore italiano. Formatosi nell’ambito della 
scuola di S. Martini e dei Lorenzetti, ne riprese il 
gusto per la descrizione di interni, svolgendolo 
con ricchezza di particolari, pur se con qualche ri- 
gidità di scrittura (Natività della Vergine, Siena, 
Pin. Naz.). Le sue figure sinuose e aggraziate, dai 
colori smaltati, rientrano nella tradizione del goti- 
co senese. 

Feichtmayr Johann Michael 1 (Haid 1709 ca - 
Augusta 17772) scultore e decoratore tedesco. Pro- 
veniente da una famiglia di stuccatori di Wesso- 
brun, lavorò in varie abbazie (Zwiefalten, Otto- 
beuren, Vierzenheiligen ecc.) e nel Castello di 
Bruchsal, eseguendovi briose ornamentazioni di 
gusto squisitamente rococò. 

Feichtmayr Joseph Anton (Linz 1696 - Mim- 
menhausen 1770) scultore e intagliatore tedesco. 
Appartenente alla stessa famiglia di Johann Mi- 
chael 11, diresse un grande laboratorio da cui usci- 
rono gli stucchi e le statue lignee di molte chiese e 
conventi del lago di Costanza (Cappella del vesco- 
vo di Costanza a Meersburg; chiesa di Neu-Bi 
nau; abbazia di San Gallo ecc.), inconfondibili 
la fantasiosa animazione e l'elegante patetisri 
Feiffer Jules (Nea York 1929) disegnatore È 
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rica di Feiffer da Eisenhower a Reagan, 1982). E 
anche commediografo (Piccoli assassini, 1967). 
Feininger Andreas (Parigi 1906 - New York 
1999) fotografo statunitense di origine tedesca. Fi- 
glio di Lyonel F., dopo gli studi al Bauhaus di 
Weimar (1922-25) e la laurea in architettura a 
Zerbst, dagli anni Trenta realizzò fotografie di ar- 
chitetture e stabilimenti industriali, nelle quali, al- 
lontanatosi dall’astrattismo del periodo del 
Bauhaus (Autoritratto, Dessau, 1927), sviluppò 
uno stile realistico, preferendo il bianco e nero al 
colore. Alla collaborazione con «Life» (dal 1942) 
data la sua maniera più matura che gli meritò la 
qualifica di fotografo della «scena americana»: 
un'analisi delle componenti strutturali dell’imma- 
gine, intese come sintesi di forma e funzione, ap- 
plicata sia alle tipologie biomorfe (serie A/beri de- 
gli anni Sessanta) sia alla metropoli, vista anch’es- 
sa come organismo vivente (Quinta strada, ora di 
punta, 1953 ca, New York, Metropolitan Mus.). 
Feininger Lyonel (New York 1871-1956) pittore 
e grafico statunitense. Figlio di musicisti di origine 
tedesca, si recò ad Amburgo nel 1887 per perfe- 
zionarvi gli studi musicali. Nel 1890 iniziò la sua 
attività di caricaturista e illustratore (disegnò per 
«Humoristische Blatter», «Ulk», «Lustige Blat- 
ter», «Das Narrenschiff», «Berliner Illustrierte 
Zeitung»), realizzando tra l’altro un’estrosa serie 
di fumetti per giornali americani («Harper's 
Young People», «Harper's Round Table», «Chi- 
cago Sunday Tribune»), poi riunita in volume e 
pubblicata in Italia nel 1974. Soggiornò diverse 
volte a Parigi (1892, 1906, 1911), dove studiò al- 
l'Accademia Colarossi. Cominciò a dipingere se- 
condo una maniera figurativa di matrice secessio- 
nista (Su/ molo, 1908, Hagen, K.E. Osthaus Mus.) 
nel 1907; nel 1910 espose alla mostra della Seces- 
sione di Berlino dove, nel 1912, entrò in contatto 
con i pittori della Briicke. L’anno seguente si sta- 
bilì a Weimar, dove cominciò la serie delle vedute 
cubofuturiste e di salda strutturazione architetto- 
nica della chiesa di Gelmeroda (13 versioni fino al 
1936), ed espose al 1 Salone d’autunno della Gall. 
Sturm di Berlino, rinsaldando i suoi contatti con 
gli ambienti d'avanguardia che in quella galleria 
avevano un fondamentale punto di riferimento. 
Si legò soprattutto a P. Klee, con il quale aveva in 
comune, tra l’altro, la passione per la musica. Nel- 
le sue marine, dipinte con velature leggerissime 
di colore e un intrico rado e finissimo di linee ret- 
te (prediligeva l’acquerello e l'inchiostro di chi- 
na), si ritrovano infatti le atmosfere rarefatte e in- 
cantate care a Klee (Velieri, 1917, Madrid, Mus. 
Thyssen-Bornemisza). Dal 1919 - quando rea- 
lizzò la xilografia Cattedrale, raffigurante la chiesa 
di Gelmeroda, per il manifesto della nuova scuola 
— al 1932 insegnò al Bauhaus nell'atelier dell’inci- 
sione. Nel 1924 fondò, all’interno della scuola, con 
Kandinskij, Klee e Jawlensky, il gruppo dei Quat- 
tro Azzurri, che al rigoroso razionalismo del 
Bauhaus opponeva le istanze fantastiche e lieve- 
mente mistiche già del Blaue Reiter. Anche al suo 
ritorno in America, nel 1936, F. continuò a dipin- 
gere soprattutto marine, tramonti e paesaggi ur- 
bani procedendo in una raffinata stilizzazione del- 
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«Gelmeroda 1x» (1926): olio su tela, cm 108Xx80. Essen, 
Folkwang Museum. 


la sua tipica maniera (Yachts, 1929, Stoccarda, 
Staatsgal.; Tramonto in riva al mare, 1927, New 
York, Guggenheim Mus.; Onda nera, 1937, Em- 
den, Kunsthalle). 

Feito Luis (Madrid 1929) pittore spagnolo. Dopo 
gli studi alla Scuola di belle arti di San Ferdinando 
a Madrid, nel 1957 fu tra i fondatori del gruppo 
madrileno El Paso. La sua opera è riconducibile 
al filone materico dell’informale spagnolo che egli 
interpreta con romantico lirismo coloristico (Sen- 
za titolo, 1957, Madrid, M us. Nac. Centro de Arte 
Reina Sofia). Dopo una breve parentesi parigina, 
ha vissuto e lavorato a Montreal (1958-83), quindi 
a New York. 

Feldbauer Max + Scholle, Die. 

Felibien des Avaux André (Chartres 1619-95) 
scrittore d’arte francese. A Roma, come segreta- 
rio dell’ambasciatore di Francia, conobbe Pous- 
sin, del cui classicismo divenne uno dei più con- 
vinti e fedeli sostenitori (Discorsi sui più eccellen- 
ti pittori antichi e moderni, 1666-88: Conferenze 
dell'Accademia Reale, 1669). Grande interesse ri- 
servò anche all’architettura, con numerose opere 
descrittive e storiche e con un testo teorico (Dei 
principi dell'architettura, 1676) che dimostra co- 
noscenza e apprezzamento dell’opera palladiana. 
Felixmuller Conrad (Dresda 1897 - Berlino 1977) 
pittore e incisore tedesco. Membro dell’espressio- 
nista-realista Novembergruppe (1918). fu una fi- 
gura centrale del verismo tedesco degli anni Ven- 
ti, ricco di umori politico-sociali. sia in pittura 
(L'’agitatore, 1920, Berlino. Otto-Nagel-Haus: Pu- 
gile da baraccone, 1921. Berlino. Berlinische Gal.) 
sia nella grafica (incisioni pubblicate nelle riviste 
d'avanguardia «Die Aktion» e «Der Sturm» at- 
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traverso le quali manifestò il suo impegno politico 
e la sua polemica antiborghese). Il suo linguaggio 
di matrice espressionista è gradualmente evoluto 
verso una maniera basata sui principi formali del 
realismo socialista (// macchinista, 1951, Alten- 
burg, Staatl. Lindenau-Mus.). 

Fellig Arthur + Weegee. 

Fendi Peter (Vienna 1796-1842) pittore e incisore 
austriaco. A causa della morte del padre, dovette 
interrompere la sua formazione presso l’Accade- 
mia di Vienna (1810-14). Costretto a guadagnarsi 
da vivere, dal 1820) si dedicò all'incisione (illu- 
strando almanacchi, album e libri tascabili) e dal 
1826 alla pittura, divenendo uno degli esponenti 
più affermati della corrente Biedermaier. Dotato 
di una particolare abilità nella tecnica dell’acque- 
rello, è noto però soprattutto per il suo repertorio 
di scene di genere dipinte a olio: bambini mendi- 
canti dal viso paffuto e tenero, madri vedove e 
sfortunate (La povera vedova, 1838, Vienna, Hi- 
storisches Mus.), avvenenti modelle travestite da 
popolane (Ragazza alla Lotteria, 1829, Vien- 
na, Osterreichische Gal.), soggetti magistralmen- 
te resi con una pennellata rapida e fresca. 
Fénéon Felix (Torino 1861 - Chatenay Malabry, 
Hauts-de-Seine, 1944) critico letterario e d’arte 
francese. Nel suo saggio Gli impressionisti nel 
1886 (1886) segnalò la novità, nei confronti del- 
l’impressionismo, della pittura di G. Seurat, basa- 
ta sulla scomposizione scientifica dei colori. So- 
stenne inoltre il valore dell’arte simbolista in let- 
teratura e in pittura sulle pagine di «La Revue 
indépendante», da lui fondata, e della «Revue 
Blanche», che diresse dal 1895 al 1903. 

fenicia, arte + siro-palestinese, arte. 

Fenton Roger (Crimble Hal, Lancashire, 1819 - 
Londra 1869) fotografo inglese. Formatosi come 
pittore alla scuola di P. Delaroche, acquistò gran- 
de notorietà come fotografo specializzandosi nel- 
la riproduzione di opere d’arte. Nel 1854 si recò in 
Crimea al seguito del corpo di spedizione alleato, 
portando con sé un carro attrezzato per poter ese- 
guire sul campo le operazioni necessarie al tratta- 
mento delle lastre al collodio umido. Nelle oltre 
300 immagini realizzate (esposte nel 1855 alla 
Gall. of the Old Water-Colour Society di Londra) 
non vi è nessuna scena di combattimenti: F. svolse 
infatti il suo lavoro, il primo reportage di guerra 
nella storia della fotografia, nelle retrovie, ese- 
guendo molti ritratti di ufficiali e documentando 
la vita negli accampamenti. 

Fenzoni Ferraù (Faenza 1562 - Roma 1645) pit- 
tore italiano. Assimilò a Roma la cultura tardo- 
manieristica, riformata dal Barocci (affreschi in 
Santa Maria Maggiore, in Vaticano e in Santa 
Maria in Trastevere). Tale esperienza è alla base 
anche della sua produzione romagnola (rientrò a 
Faenza nel 1599), che risente dell'influsso di L. 
Carracci. 

Ferdinandi o Fernandi, Francesco detto l’Impe- 
riali (Milano 1679 - Roma 1740) pittore italiano. 
Non si ha notizia di suoi lavori a Milano e in Sici- 
lia dove, secondo le fonti. avrebbe operato. Dal 
1705 fu attivo a Roma sotto la protezione del car- 
dinale Giuseppe Renato Imperiali dal quale tras- 


se il nome e che fu suo collezionista. Tra i quadri 
identificati: Rachele nasconde gli idoli a Labano e 
il Sacrificio di Noè oggi a Stourhead, Wiltshire, 
Nat. Trust. Tali opere rivelano le radici del lin- 
guaggio di F., dal classicismo di C. Maratta all’in- 
flusso di N. Poussin, del quale sembra che sia sta- 
to uno dei primi falsari. Realizzò quadri con pol- 
lame e nature morte che denotano la sua forma- 
zione nell’ambito del naturalismo lombardo (Pol- 
lame, anatre, Holkham Hall, Norfolk) e dipinti di 
storia sacra e profana che gli assicurarono una 
prestigiosa clientela (dalla corte Sabauda all’elet- 
tore Clemente Augusto, alla corte di Spagna). 
Acquistò fama notevole presso i committenti e 1 
pittori inglesi, molti dei quali, come A. Ramsay o 
W. Hoare, frequentarono il suo studio. Tra le ulti- 
me opere la Morte di san Romualdo per la chiesa 
romana di San Gregorio Magno (1733-34). 
Ferloni Pietro (attivo a Roma dal 1717 - m.1770) 
arazziere italiano. Diresse la manifattura romana 
di San Michele a Ripa dal 1717 fino alla morte, 
nel periodo cioè della massima espansione della 
fabbrica (fondata nel 1710 da papa Clemente x1), 
che produsse grandi cicli decorativi di tema sacro 
e repliche di arazzi delle raccolte vaticane. 
Fernandes Vasco (Viseu?, 1475 ca - 1542) pittore 
portoghese. Noto ai suoi tempi come il Gran Va- 
sco, fu il principale artista della scuola rinascimen- 
tale di Viseu, caratterizzata dal predominio del- 
l’influenza fiamminga. In tale ambito espresse una 
sua personale vena patetica e realistica (polittico 
della Cattedrale di Lamego, 1506-10); Assunzione 
della Vergine, Lisbona, Mus. de Arte Antigua; 
Pentecoste, 1535, Coimbra, Santa Cruz; Calvario e 
San Pietro in trono, Viseu, Mus. Grào Vasco). 
Fernandez Alejo (Cordova 1475 ca - Granada 
1546) pittore spagnolo. Attivo a Cordova fino al 
1508, passò poi a Siviglia, insieme col fratello Jor- 
ge. Le sue opere più importanti, che segnano il 
rinnovamento cinquecentesco della pittura anda- 
lusa, sono quattro tavole per l’altare maggiore 
della Cattedrale di Siviglia (1508-12), la Vergine 
dei naviganti (Siviglia, Alcazar) e La Virgen de la 
Antigua eseguita per il Colegio de Maese Rodrigo 
a Siviglia (1520), legate prevalentemente all’in- 
fluenza della scuola fiamminga di Bruges e dei 
manieristi di Anversa, ma inizialmente distinte da 
tratti italianizzanti. 

Fernandez o Hemàndez, Gregorio (Sarria 1576 - 
Valladolid 1636) scultore spagnolo. Allievo di F. 
del Rincòén, eseguì numerose pale d'altare (per 
San Miguel a Valladolid, 1606; per San Miguel a 
Vitoria, 1624-32; per la Cattedrale di Plasencia, 
1624-34 ecc.) e statue per «pasos» o gruppi di fi- 
gure a grandezza naturale che rappresentano sce- 
ne della Passione (Cristo giacente e Santa Veroni- 
ca, nel Mus. di Valladolid; Cristo in croce a San 
Marcelo di Len). ll realismo talora violento del- 
la sua scultura policroma diviene potente veicolo 
espressivo dell'angoscia e dei tormenti del marti- 
rio e, in genere, dei sentimenti e delle passioni dei 
personaggi rappresentati. 

Fernandez Pedro (Murcia, notizie 1510-23) pit- 
tore spagnolo. già convenzionalmente indicato 
come Pseudo-Bramantino. La definizione del suo 
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percorso anteriormente al 1510, data in cui viene 
segnalato per la prima volta a Napoli, resta oscu- 
ra, ma è probabile che si trovasse nella città cam- 
pana già da qualche anno. Dalla prima opera no- 
ta, la Madonna e santi di San Gregorio Armeno, 
traspare una marcata componente di cultura mi- 
lanese e leonardesca, che rinvia a precedenti 
esperienze settentrionali e a contatti con Braman- 
tino e Boltraffio. Nel più tardo polittico per Santa 
Maria delle Grazie a Caponapoli (oggi in gran 
parte conservato a Napoli, Mus. di Capodimon- 
te), si definisce la tendenza verso un linguaggio 
marcatamente volumetrico e prospettico, segnato 
da tratti eccentrici ed espressivi. A un successivo 
soggiorno romano, verso il 1514, risale la grandio- 
sa Visione del beato Amedeo Menez (Roma, Gall. 
Naz. d'Arte Antica) che documenta rapporti con 
l'ordine degli Amedeiti, di cui F. era probabil- 
mente entrato a far parte. Nel San Francesco stig- 
matizzato (Torino, Gall. Sabauda) e nel successi- 
vo polittico di Castelleone (1517-18 ca, diviso fra 
la Prepositurale di questo centro e il Mus. Civ. di 
Cremona), le figure assumono nuova monumen- 
talità e prevale una semplificazione formale che si 
accentua nel più tardo retablo della Cattedrale di 
Girona, ultima opera nota dell'artista, dipinta do- 
po il rientro in Spagna (1519). 

Ferramola Floriano (Brescia, 1480-1528 ca) pit- 
tore italiano. Di cultura composita, assorbì dal 
Francia e dal Costa spunti centroitaliani che nella 
sua produzione si fondono con elementi lombardi 
(Luini, Zenale) e veneti (Boccaccino). Fu attivo 
per chiese e palazzi bresciani (affreschi per Santa 
Maria in Solario e Santa Giulia; ciclo per Palazzo 
Borgondio, oggi in parte alla Pin. Tosio-Marti- 
nengo di Brescia: Madonna e santi, 1513, Berlino, 
Staatl. Mus.) e in collaborazione col Moretto di- 
pinse le ante d'organo per il Duomo (1518, ora a 
Lovere, Santa Maria Valvendra). 

ferrarese, Scuola + scuola. 

Ferrari Bernardino (Vigevano, Pavia, notizie 
1514-24) pittore italiano. Seguace del Luini, si 
orientò verso un timido classicismo a Impronta 
devozionale, caratterizzato da delicate sigle 
espressive e da una ricerca di semplificati ritmi 
compositivi condotta sugli esempi di A. Solario e 
di G. Ferrari (Madonna in trono col Bambino e 
santi, 1515, Vigevano, Cassa di Risparmio di Pia- 
cenza e Vigevano; Compianto su Cristo, Milano, 
Santa Maria della Passione; Polittico Biffignandi, 
Vigevano, Duomo). 

Ferrari Detendente (Chivasso, Torino, 1480/85 - 
1540 ca) pittore italiano. Allievo di G.M. Spanzot- 
ti e forse suo collaboratore, riprese insistentemen- 
te elementi compositivi del maestro, aggiornando- 
lì con inserti fiamminghi (Trittico della Sacra di 
San Michele, 1507) e tedeschi, in particolare diire- 
riani (Natività, 1511, Avigliana, San Giovanni). 
Autore di grandi polittici, ora smembrati, F. ripro- 
pone sovente le proprie invenzioni, rivelando nel 
preziosismo decorativo, nella sottigliezza grafica e 
nella ricchezza di lumeggiature dorate e colori 
smaltati una persistente sensibilità gotica (Adora- 
zione, 1518, Zurigo, Coll. Abeggi San Girolamo, 
1520, Torino, Mus. Civ. di Arte Antica; Polittico di 


Bianzéè, 1530 ca, Vercelli, Mus. Borgogna; /Politti- 
co, 1531, Ranverso, Sant'Antonio). Finissime, so- 
prattutto, le predelle, per la tecnica quasi miniatu- 
ristica e la garbata intonazione narrativa. 

Ferrari Gaudenzio ( Valduggia, Vercelli, 1475/80 - 
Milano 1546) pittore e scultore italiano. La sua 
formazione si svolse, probabilmente, nel corso 
dell’ultimo decennio del sec. xv in stretto contatto 
con il cantiere del Sacro Monte di Varallo, da po- 
co avviato per iniziativa del francescano B. Caimi, 
ma già fervidissimo di opere. I primi dipinti — Cro- 
cifissione (Varallo, Pin.), affresco staccato con 
Angelo annunziante (Vercelli, Mus. Borgogna) — 
indicano già saldi legami con gli ambienti artistici 
milanesi del tardo Quattrocento, da Bramante a 
Leonardo e a Zenale: legami che sembrano farsi 
via via più stretti soprattutto in direzione dell’o- 
pera del Bramantino che, secondo una convin- 
cente ipotesi, l'avrebbe voluto come compagno 
nel soggiorno a Roma del 1508-09. Sicuramente le 
opere della fine del primo decennio del sec. xvi e 
degli inizi del secondo - il Polittico di sant’ Anna, 
commissionato dall'omonima confraternita ver- 
cellese nel 1508 (ora diviso tra la Gall. Sabauda di 
Torino e la Nat. Gall. di Londra), gli affreschi del- 
la Cappella di Santa Margherita in Santa Maria 
delle Grazie a Varallo (1507), il polittico della 
Collegiata di Arona (1511) e il ciclo di affreschi 
con Storie della Passione sulla grande parete tra- 
sversale in Santa Maria delle Grazie a Varallo 
(1513) testimoniano il rapidissimo ampliarsi del- 
le sue esperienze, in direzione di modelli centroi- 


Gaudenzio Ferrari 

Interno della cappella del «Calvario» (1520-26) del Sacro 
Monte di Varallo: affresco, legno, terracotta e materiali 
vari. 
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taliani (Perugino soprattutto, ma anche il Raffael- 
lo della Stanza della Segnatura) e nordici, in par- 
ticolare della Scuola danubiana (probabilmente 
attraverso stampe e disegni). Le diverse compo- 
nenti del linguaggio figurativo dell'artista giungo- 
no a completa fusione — nella perfetta padronanza 
della composizione, nelle fluenze ritmiche che le- 
gano le figure e nella varietà e naturalità dei gesti, 
nella scienza dell'espressione degli affetti — duran- 
te il secondo decennio del secolo, dal Polittico di 
san Gaudenzio a Novara agli affreschi della Ma- 
donna di Loreto a Roccapietra, ma soprattutto 
con il «gran teatro montano» delle cappelle del 
Calvario (1520-26) e del Viaggio dei Magi (1526- 
28) del Sacro Monte di Varallo: opere che segna- 
no non soltanto il culmine dell’arte di Gaudenzio 
pittore, scultore e grandissimo regista dei «sacri 
misteri», ma anche uno dei vertici dell’arte italiana 
del primo Cinquecento. Intorno al 1529, dopo una 
attività che si era estesa per circa tre decenni e la 
cui vastità non è stata ancora del tutto chiarita (ma 
che senza dubbio incluse interventi decisivi anche 
nelle cappelle che evocano luoghi e fatti dell’in- 
fanzia di Cristo), sì interruppe l’opera di Gauden- 
zio per il Sacro Monte. Gli anni che seguirono vi- 
dero l'artista attivo, ancora con opere di grande 
fascino e originalità, a Vercelli (affreschi con Storie 
della Maddalena e Storie della Vergine in San Cn- 
stoforo, 1529-34) e a Saronno (Concerto d’angeli 
nella cupola del Santuario, 1534-36). Un certo di- 
stacco dalle proposte più avanzate della contem- 
poranea cultura figurativa si avverte negli anni del 
soggiorno milanese (dal 1539 alla ion) non sen- 
za sviluppi, tuttavia, della vigorosa vena dramma- 
tica dei decenni precedenti: affreschi nelle chiese 
di Santa Maria della Pace (ora a Brera, 1541-43) e 
di Santa Maria delle Grazie (Cappella Sauli), pala 
di Santa Maria di Piazza a Busto Arsizio, Martirio 
di santa Caterina (1540, Milano, Brera), Ultima 
Cena (Milano, Santa Maria della Passione). 
Ferrata Ercole (Pellio Inferiore, Como, 1610 - 
Roma 1686) scultore italiano. Inizialmente fu atti- 
vo a Napoli con C. Fanzago e G. Finelli, e in 
Abruzzo, ma il suo maggior merito fu quello di 
aver diretto un’attivissima bottega a Roma in cui 
si formarono generazioni di scultori e dove prese 
forma uno stile di mediazione tra esuberanza ber- 
niniana e classicismo algardiano, destinato a di- 
ventare l'orientamento prevalente per la scultura 
romana nella seconda metà del secolo. Eseguì per 
la chiesa di Sant'Agnese in Agone Sant'Agnese 
sul rogo (1660) e la pala con la Lapidazione di 
sant’Emerenziana e statue per la facciata di 
Sant'Andrea della Valle. Altre opere rilevanti so- 
no la Fede per San Giovanni dei Fiorentini e la 
statua di Clemente x per San Pietro. Insieme a C. 
Ferri diresse l'Accademia di Cosimo ni de° Medi- 
ci a Roma, dove avveniva la formazione degli ar- 
tisti fiorentini. 

Ferrazzi Ferruccio (Roma 1891-1978) pittore ita- 
liano. Dopo un inizio divisionista e una parentesi 
futurista, dalla fine degli anni Venti si ispirò a fon- 
ti classiche con particolare attenzione ai valori pla- 
Stici e a suggestioni metafisiche. Esemplificano le 
sue capacità tecniche e l'ampia produzione di 


committenza e destinazione pubblica i sette arazzi 
per il Ministero delle Corporazioni (Roma, oggi 
Ministero dell'Industria e del Commercio 1932- 
33), il mosaico La nascita di Roma (Roma, Ist. 
Naz. per la Previdenza Sociale, 1941), gli encausti 
Re Dario che libera Daniele dalla fossa dei leoni e 
La clemenza di Traiano (Milano, Palazzo di Giu- 
stizia, 1938-39), i murali La scuola e L’aurora sulla 
rotazione delle terre (Padova, Università, 1940-42) 
e l'affresco Mater misericordiae (Roma, Collegio 
Urbano di Propaganda Fide, 1946). 

Ferretti Antonio (sec. xvi) ceramista italiano. Fu 
a capo della manifattura fondata a Lodi dal padre 
Simpliciano nel 1725 ed entrò in concorrenza con 
le maggiori fabbriche straniere. Con la collabora- 
zione di maestranze provenienti da Strasburgo, 
dalla Sassonia e dalla Boemia, promosse una pro- 
duzione di grande successo, caratterizzata da mo- 
tivi floreali (noti ancor oggi come «vecchia Lo- 
di»), vivaci scenette e cineserie. 

Ferretti Giovan Domenico (Firenze 1692-1768) 
pittore italiano. Fu l’ultimo grande frescante della 
tradizione fiorentina settecentesca, capace di rias- 
sorbire con il filtro della cultura emiliana di G.M. 
Crespi e C. Cignani i due poli opposti della cultu- 
ra del momento, A.D. Gabbiani e G.C. Sagresta- 
ni. Questi influssi molteplici sono evidenti nei gio- 
vanili affreschi della Villa La Magia presso Pistoia 
e nei di poco successivi lavori fiorentini in Palazzo 
Non Finito, in Palazzo Capponi e di nuovo a Pi- 
stoia nello scalone di Palazzo Amati Cellesi. Negli 
anni Trenta fu dominatore incontrastato della 
scena fiorentina (Adorazione dei pastori, Firenze, 
chiesa di San Salvatore all’Arcivescovado) e fino 
alla metà del decennio seguente fu impegnato 
nella complessa decorazione della chiesa dei San- 
tissimi Filippo e Prospero a Pistoia e in Palazzo 
Cevoli a Pisa. Una produzione curiosa è quella di 
bambocciate, caricature e arlecchinate di piccolo 
formato, spesso rotonde, datate tra il 1742 e il 1760. 
Ferri Ciro (Roma 1634-89) pittore italiano. Scola- 
ro e aiuto di Pietro da Cortona, ne completò lavori 
interrotti (affreschi nella Sala di Saturmo in Palazzo 
Pitti a Firenze, 1659-65), imitandone lo stile con 
una fedeltà destinata a durare anche dopo la mor- 
te del maestro. Tra il 1661 e il °62 lavorò a fianco 
del Borgognone in Santa Prassede e alla fine del 
1665 si stabili a Bergamo, dove rimase fino al 1667, 
per eseguire 13 storie veterotestamentarie nel tran- 
setto sinistro di Santa Maria Maggiore. Rientrato a 
Roma, per Leopoldo de’ Medici eseguì il Miracolo 
di San Zanobi (Vienna, Kunsthistorisches Mus.). 
Direttore fin dalla fondazione nel 1673 dell’Acca- 
demia granducale a Roma, insieme a E. Ferrata, 
dal 1675 si occupò del rinnovo architettonico e de- 
corativo della cappella del coro della chiesa fioren- 
tina di Santa Maria Maddalena dei Pazzi. 

Ferroni Gianfranco (Livorno 1927 - Bergamo 
2001) pittore e incisore italiano. Autodidatta, a 
Milano dal 1946, negli anni Cinquanta ha pratica- 
to una forma di «realismo esistenziale», che nel 
decennio seguente si è sviluppata in una figura- 
zione dapprima alla Bacon, poi costruita per 
frammenti di realtà (Giorni felici. 1966, Bologna, 
Gall. d'Arte Mod.) e infine, dal 1974, in una for- 
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ma di iperrealismo applicato a interni e oggetti 
dello studio. Notevole la sua produzione grafica. 

Ferrucci Andrea (Fiesole, Firenze, 1465-1526) 
scultore italiano. Allievo di Francesco di Simone, 
operò a Fiesole (dossale, 1492, Duomo; altro dos- 
sale oggi a Londra, Victoria and Albert Mus.), Fi- 
(lo di Marsilio Ficino, 1521, Duomo) e 
Pistoia (fonte battesimale, 1499, Duomo), se- 
guendo genericamente i modi del Sansovino; più 
tardi aderì ecletticamente al michelangiolismo 
(Sant'Andrea, 1513, Firenze, Duomo). Attivo in 
Ungheria (dossale, 1519, Esztergom, Cattedrale), 
contribuì alla diffusione europea del gusto toscano. 
Ferrucci Francesco del Tadda (Firenze 1497- 
1585) scultore italiano. A lungo attivo per la corte 
medicea (Ritratto di Cosimo 1, Londra, Victoria 
and Albert Mus.; La giustizia, 1581, Firenze, sta- 
tua sulla colonna di Santa Trinita), è noto soprat- 
tutto per aver perfezionato la tecnica dell’intaglio 
in porfido (tazza di fontana nel primo cortile di 
Palazzo Vecchio, Firenze, 1555). 

Ferrucci Francesco di Simone (Fiesole, Firenze, 
1437-93) scultore italiano. Seguace del Verroc- 
chio e di Desiderio da Settignano, fu attivo in 
Emilia (tomba Tartagni, 1477, Bologna, San Do- 
menico), diffondendovi una garbata versione or- 
namentale del gusto toscano. Le sue qualità mi- 
gliori si rivelano nei ritratti (Lemmo Balducci, 
1472, Firenze, Sant'Egidio), la cui delicatezza di 
modellato risale a Desiderio. 

Festa Tano (Roma 1938-87) pittore italiano. Nel 
1961 espose alla Gall. La Salita di Roma con F. 
Angeli, M. Schifano e G. Uncini (la cosiddetta 
Scuola di Piazza del Popolo). Ispirandosi alle 
avanguardie americane, tra neodadaismo e pop 
art, propose inizialmente quadri con oggetti tratti 
dalla quotidianità (Persiane; Armadi, Obelischi) 
rigettando però l’etichetta «pop» e preferendo ci- 
tazioni dalla tradizione pittorica, con trasposizioni 
fotografiche sulla tela e rielaborazioni di capola- 
vori artistici (da Michelangelo a Ingres). In segui- 
toha realizzato le serie dei Cieli (1965) e, nella se- 
conda metà degli anni Settanta, delle Piazze d'/- 
talia, di matrice dechirichiana, mentre negli anni 
Ottanta ha proposto i collages dei Coriandoli e ri- 
preso una maniera più espressionista. Ultima sua 
opera, eretta dopo la sua scomparsa, è l’imponen- 
te Monumento per un poeta morto (1990) sulla 
spiaggia di Villa Margi (Messina). 

festone motivo decorativo classico consistente in 
una fascia di fiori, frutti e foglie sospesa per i due 
capi. 

Fetti Domenico (Roma 1589 - Venezia 1623) pit- 
tore italiano. Si formò a Roma nella bottega del 
Cigoli, giovandosi della lezione caravaggesca spe- 
cie attraverso gli esempi di O. Borgianni e A. El- 
sheimer (Cristo della moneta, Augusta, Stadtische 
Kunstsammlungen). Chiamato nel 1614 a Manto- 
va a curare le collezioni artistiche dei Gonzaga, 
lavorò a opere di ampio respiro per le chiese del- 
la città e per il Palazzo Ducale (Apostoli; Moltipli- 
cazione dei pani e dei pesci), rifacendosi chiara- 
mente a Rubens e ai veneti del Cinquecento. Già 
nel periodo mantovano, ma soprattutto dopo il 
1622 (quando si trasferì definitivamente a Vene- 


zia) si dedicò a opere di minori dimensioni: para- 
bole, allegorie, temi mitologici e di genere, risol- 
vendo questi soggetti, anche i più elevati, in mo- 
menti di vita quotidiana e popolare, e conferendo 
sempre maggiore importanza al paesaggio (Para- 
bola del buon samaritano, Venezia, Gall. del- 
l’Acc.; Malinconia, Parigi, Louvre; Storie mitolo- 
giche, Vienna, Kunsthistorisches Mus.). 
Feuchtmayr Johann Michael 11 + Feichtmayr, 
Johann Michael H. 

Feuchtmayr Joseph Anton +» Feichtmayr, Jo- 
seph Anton. 

Feuerbach Anselm (Spira 1829 - Venezia 1880) 
pittore tedesco. Dopo gli studi all'Accademia di 
Diisseldorf e a Monaco, furono decisivi per la sua 
arte gli anni passati ad Anversa (1850-51), dove fu 
attratto in particolare da Rubens e Van Dyck, e a 
Parigi, dove si avvicinò a Courbet e poi a Th. Cou- 
ture (Hafis davanti alla bettola, 1852, Mannheim, 
Kunsthalle; La morte dell’ Aretino, 1854, Basilea, 
Kunstmus.). Dopo un soggiorno a Venezia (1855- 
56), si trasferi a Roma dove restò fino al 1873. Di 
questo lungo periodo, che è da considerarsi il più 
importante della sua attività, restano suggestivi ri- 
tratti femminili e composizioni ispirate al mondo 
antico e a quello rinascimentale, interpretati con 
sensibilità neoromantica: /figenia (1862, Darm- 
stadt, Hessisches Landesmus.), Lucrezia Borgia 
(Francoforte, Stàdelsches Kunstinst.). 

Fezzan ampia distesa di territori sahariani a sud 
della Tripolitania (Libia), sede di importanti ritro- 
vamenti archeologici. E la Phazania degli antichi; 
vi abitarono i garamanti, che furono dapprima in 
guerra con i romani e poi, a partire dal sec. 1 d.C., 
in costanti rapporti commerciali con loro. Abbon- 
dantissimi gli strumenti litici rinvenuti in stazioni di 
superficie, talvolta in contesti romani. Frequenti le 
incisioni rupestri, con raffigurazioni di cacciatori e 
animali selvaggi e domestici. Nelle enormi necro- 
poli, frequentissime le tombe a tumulo, secondo 
una tipologia assai diffusa in Africa settentrionale 
e risalente a tradizioni indigene (secc. 1-1v d.C.). 
fiamminga, arte + rinascimento. 

Fiamminghini o Fiammenghini, soprannome dei 
fratelli GIOVANNI BATTISTA (Milano 1561 ca - 1627 
ca) € GIOVANNI MAURO DELLA ROVERE (Milano 
1575 ca - 1640) pittori italiani. Operarono in Lom- 
bardia, spesso in collaborazione, dipingendo tele 
(cinque Storie di san Carlo, Milano, Duomo) e af- 
freschi (Varallo, Sacro Monte: Orta, Sacro Mon- 
te, 1608-15; Como, San Donnino, 1620) di gusto 
edificante e aneddotico, stilisticamente affini alla 
pittura del Morazzone e di C. Procaccini. 
Fiasella Domenico detto il Sarzana (Sarzana, La 
Spezia, 1589 - Genova 1669) pittore italiano. Stu- 
diò a Genova sotto la guida di A. Lomi e poi. per 
cinque anni, di G.B. Paggi: si trasferì quindi a Ro- 
ma, dove rimase fino al 1615 e dove studiò l'anti- 
co, Raffaello, Caravaggio e Annibale Carracci. A 
questo periodo si ascrivono la Resurrezione del fi- 
glio della vedova di Naim e la Guarigione del cie- 
co nato (Sarasota. Ringling Mus.) commissionata- 
gli da Vincenzo Giustiniani. Al suo successivo (e 
definitivo) periodo genovese appartengono opere 
improntate a un eclettismo che risente della tradi- 
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zione del tardo manierismo locale (Storie di Ester, 
Genova, Palazzo già Lomellini) e in modo parti- 
colare del realismo caravaggesco (E/emosina di 
san Tommaso da Villanova, Genova, chiesa della 
Consolazione). 

Fidani Orazio (Firenze 1606 - dopo il 1656) pitto- 
re itahano. Allievo di G. Bilivert, si orientò verso 
un naturalismo dai risvolti morbidi e romantici, 
non senza rapporti col Furini specie nello sfumato 
e avvolgente chiaroscuro (Angelica e Medoro, 
1634, Firenze, Gall. Palatina di Palazzo Pitti; // pe- 
sciverdolo, Roma, Gall. Naz. d'Arte Antica). 
Fidia (Atene 490) ca - 430 ca a.C.) scultore e bron- 
zista greco. Dapprima pittore, come suo fratello 
Paneno, si dedicò in seguito alla scultura sotto la 
guida dell’ateniese Egia e, secondo fonti meno at- 
tendibili, di Agelada di Argo. Ancora poco chiara 
e oggetto di discussioni è la sua attività preparte- 
nonica. Tra le sue prime opere si ricordano una 
statua in oro e avorio (crisoelefantina) di Atena 
per la città di Pellene in Acaia, un A pollo Parné- 
pios in bronzo, noto da numerose copie in marmo 
e identificato con l'A pollo di Kassel, posto sull’ A- 
cropoli; e la grandiosa immagine votiva in bronzo 
di Atena Pròmachos, eretta con il bottino di Ma- 
ratona sull’Acropoli di Atene tra i Propilei e l'E- 
retteo e riprodotta su monete ateniesi. Dopo l'A- 
tena Lemnia, di cui rimangono solo copie fram- 
mentarie (torso del Mus. Albertino di Dresda e 
testa del Mus. Civ. di Bologna), secondo la tradi- 
zione intorno al 450 a.C. F. avrebbe eseguito per il 
tempio di Olimpia il colosso crisoelefantino di 
Zeus, considerato dagli antichi una delle sette me- 
raviglie del mondo: alto circa 14 m, il dio (come è 
possibile vedere da riproduzioni su gemme e mo- 
nete) era raffigurato seduto su un trono preziosa- 
mente decorato con rilievi e pitture e teneva nelle 
mani una Vittoria e lo scettro con l’aquila. Tutta- 
via, studi più recenti, incentrati sulla scoperta a 
Olimpia dell’officina di F., tendono a far ritenere 
lo Zeus posteriore addirittura all’Atena Parthénos 
e risalente agli anni 435-425 a.C. ca, dopo la par- 
tenza di F. da Atene (da collocare intorno al 438- 
37 a.C.) avvenuta in seguito agli insorti contrasti 
con la città. Ancora per Olimpia F. scolpì, intorno 
al 450 a.C., l'Anaduineno, cioè l'atleta che si cinge 
il capo con un nastro. Dal 447 a.C. diresse, su in- 
carico di Pericle, i lavori per il Partenone, il tem- 
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pio di Atena, ideando i soggetti della decorazione 
ed eseguendo i modelli, che venivano poi tradotti 
in marmo dagli aiuti (ma spesso F. intervenne di- 
rettamente nell’esecuzione, in misura che tuttavia 
è lungi dall'essere chiarita); sotto la sua guida e se- 
condo la sua unitaria e geniale concezione venne- 
ro scolpite 92 metope con scene delle battaglie 
contro le amazzoni, i giganti, i centauri, e con epi- 
sodi del mito di Erittonio e di Eretteo (ne restano 
solo 19, tutte del lato sud, in gran parte al British 
Mus. di Londra), 159 metri di fregio con la pro- 
cessione delle Panatenee (notevoli soprattutto i 
56 pannelli conservati al British Mus. di Londra), 
e circa 40) statue collocate nei due frontoni (nasci- 
ta di Atena e sua lotta con Poseidone per il pos- 
sesso dell’Attica, anch'esse in gran parte al British 
Mus.). Per la cella del tempio F. creò la statua cri- 
soelefantina di Atena Parthénos (dedicata nel 438 
a.C.), alta circa 12 m, della quale restano piccole 
copie (tra cui quella cosiddetta del Varvakeion, 
dalla Pnice, Atene, Mus. Naz.), riproduzioni in 
marmo della testa e alcune raffigurazioni su gem- 
me (diaspro rosso di Aspasio, del Mus. Naz. Ro- 
mano): la dea reggeva nella mano destra, protesa, 
una Vittoria, teneva appoggiata una lancia alla 
spalla sinistra e aveva ai piedi lo scudo, su cui pog- 
giava l’altra mano. Posteriori ai lavori del Parte- 
none vengono generalmente considerate l’Afro- 
dite Urania, eseguita in oro e avorio per il santua- 
rio di Melite, e l’Amazzone, eseguita per il san- 
tuario di Efeso in concorrenza con Policleto, Kre- 
silas e Phradmon. La carriera artistica di F. ter- 
minò intorno al 432 a.C.: divenuto oggetto di ri- 
sentimenti per il suo successo e per la sua amicizia 
con Pericle, fu processato prima sotto l'accusa di 
furto dell'oro affidatogli per l'esecuzione dell’Are- 
na Parthénos, poi sotto l'accusa di empietà, per 
essersi ritratto vicino a Pericle sullo scudo della 
dea: versioni contraddittorie e considerate non 
sempre attendibili, lo dicono morto in carcere ad 
Atene o, più probabilmente, fuggito in Elide, do- 
ve avrebbe lavorato nel santuario di Olimpia alla 
statua di Zeus (che i sostenitori della prima ipote- 
si attribuiscono invece agli anni intorno al 450 
a.C.). Interprete degli ideali più nobili della cultu- 
ra ellenica, F. è considerato il creatore dello stile 
«classico», oltre che un vero caposcuola, alla cui 
bottega si formarono tutti gli scultori dell’epoca. Il 
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Londra, British 
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ritmo compositivo adottato sia nel ristretto cam- 
po delle metope che nel fregio e nell'ampio spazio 
dei frontoni, la libertà degli schemi prescelti, il 
plastico modellato dei nudi e il trattamento del 
panneggio, con effetti chiaroscurali che denotano 
una forte influenza pittorica, rappresentano gli 
elementi fondamentali del complesso linguaggio 
figurativo di F. e della sua azione rinnovatrice. 
Eglilasciò infatti una traccia profonda sulla civiltà 
artistica del suo tempo, sia direttamente attraver- 
so la propria opera, sia mediante l'influenza eser- 
citata dai suoi allievi (Agoracrito, Alcamene) e 
dai diversi aiuti delle officine di Olimpia e del Par- 
tenone. 


Si veda anche, nell’appendice «Monumenti e com- 
plessi monumentali», la scheda dedicata all’ Acro- 
poli di Atene. 


Fiedler Konrad (Oederau 1841 - Monaco 1895) 
filosofo e critico d’arte tedesco. I suoi studi di 
estetica e critica d’arte (tra cui particolarmente 
importanti: Giudizio delle opere d’arte figurativa, 
1876, e Origine dell’attività artistica, 1887) costitui- 
scono la base teorica dell’estetica della «pura visi- 
bilità». L'intento di F., che operò in sodalizio col 
pittore von Marées e lo scultore von Hildebrand, 
era di dare alla critica d’arte fondamenti oggettivi 
e scientifici, con la delimitazione del campo speci- 
fico dell’arte (quello della percezione reale) e dei 
caratteri suoi propri (quelli visivi). Per F. attraver- 
so la creazione artistica si attua la conoscenza del 
reale in quanto «visibilità»; l’arte è, dunque, inda- 
gine del reale come la scienza. 

Fieravanti o Fioravanti, famiglia di architetti ita- 
liani operante nel sec. xv. I maggiori esponenti fu- 
rono FIORAVANTE DI RIDOLFO {Bologna 1390 ca - 
1444/47), che intervenne a Bologna nel Palazzo 
Comunale (1425-28), impiegando forme ancora 
gotiche, e il figlio ARISTOTELE (Bologna 1415/20 - 
Mosca 1486 ca), che fu in patria ingegnere del co- 
mune (suo forse il progetto del Palazzo del Pode- 
stà); in seguito passò, come ingegnere idraulico, al 
servizio di Francesco Sforza a Milano (1458-62) e 
poi di Mattia Corvino in Ungheria. Chiamato a 
Mosca da Ivan ui nel 1475, lavorò alla Cattedrale 
della Dormizione al Cremlino e alla Cattedrale di 
San Michele Arcangelo, armonizzando elementi 
rinascimentali e motivi dell’architettura russa. 
Fieschi Giannetto (Zogno, Bergamo, 1921) pit- 
tore italiano. La sua è una figurazione violente- 
mente espressiva, emotiva, visionaria, singolar- 
mente anticipatrice di esiti informali e addirittura 
pop (Cats are hungry e altri libri di disegni esegui- 
ti durante il soggiorno a New York, 1953-55). Au- 
todefinitosi «pittore di chiese e municipi», F. ha 
affrontato i temi della violenza e del potere (/ 
Diadochi, 1965), della conoscenza (Dall'alto del 
patibolo Lavoisier dimostra e proclama l'indistrut- 
tibilità della materia, 1963-64, Bologna, Gall. Co- 
munale d'Arte Mod.), dell’eros (Pasifae). La sua 
opera più complessa, alla base di tutta la sua pro- 
duzione, la serie di grandi quadri della Via crucis 
(1952-53), è esposta nel Mus. d'Arte Sacra Cont. 
sulla Passione di Cristo di San Gabriele (Teramo). 


Figini Luigi (Milano 1903-84) e Pollini Gino (Mi- 
lano 1903-91) architetti italiani. Costituirono nel 
1926 a Milano il + Gruppo 7, che diede inizio al 
movimento razionalista italiano. Con i progetti 
presentati alla 1 Esposizione di architettura razio- 
nale nel 1928 a Roma, con il palazzo per uffici del- 
la De Angeli Frua a Milano (1930-32, in collabo- 
razione con L. Baldessari) e con la felicissima vil- 
la-studio per un artista costruita alla v Triennale 
(1933), F. e P. si rivelarono, insieme a Terragni, gli 
esponenti artisticamente più maturi della scuola 
lombarda. Nel 1934, realizzando le nuove officine 
Olivetti a Ivrea, iniziarono con Adriano Olivetti 
una collaborazione che si protrasse fino al 1957 e 
che portò, sempre a Ivrea, alla realizzazione di 
due quartieri residenziali (1936-37 e 1939-40), del- 
l’asilo-nido (1939-41) e di un complesso di servizi 
sociali (1954-57). Dalle limpide stereometrie di 
gusto purista del periodo anteguerra, F. e P. sono 
giunti in seguito a un’accentuazione espressiva 
(uso del cemento a vista ecc.) in parte consonante 
con le correnti formalistiche del dopoguerra: chie- 
sa della Madonna dei Poveri a Milano (1952), 
complessi industriali della Ceramica Pozzi a Spa- 
ranise (1960-63) e a Ferrandina (1962-63), chiesa 
dei Santi Giovanni e Paolo a Milano (1964-68). 
Figino Giovanni Ambrogio (Milano 1553-1608) 
pittore italiano. Discepolo del Lomazzo, copiò a 
Roma (1580-85) opere di Michelangelo e Raffael- 
lo e sculture antiche (disegni a Venezia, Gall. del- 
l’Acc. e a Windsor, Coll. Reali), ma svolse la sua 
attività soprattutto a Milano. Qui restano, di lui, 
grandi tele religiose (ante d'organo, 1590-92, 
Duomo; Sant'Ambrogio sconfigge gli ariani, Mila- 
no, Castello Sforzesco) in cui a enfatici ricordi mi- 
chelangioleschi (Madonna del serpe, 1581-83, Ca- 
sa I. Schuster) s’affiancano elementi tratti dal ma- 
nierismo lombardo di A. e B. Campi (San Matteo, 
1586 ca, San Raffaele). Fu anche autore di ritratti 
(Lucio Foppa, Milano, Brera) e di eleganti nature 
morte. 

Figueroa Leonardo (Utiel, Cuenca, 1650 ca - Si- 
viglia 1730) architetto spagnolo. Capostipite di 
una famiglia di architetti la cui attività è legata al 
periodo di maggior splendore del barocco sivi- 
gliano, F. diresse, fra l’altro, i lavori per la cupola 
della parrocchiale di San Salvador (1696-1711) e 
per il Palazzo di San Telmo (1725 ca). 

Fikellura, vasi di denominazione — derivata dalla 
località nell’isola di Rodi, dove furono per la pri- 
ma volta ritrovati — di una classe di vasi dipinti del- 
l'Oriente greco (seconda metà del sec. vi a.C.). ca- 
ratterizzati da una limitata varietà di forme (in 
particolare anfore e amphoriskoi). Questa classe si 
riconosce per l’ingobbiatura chiara, la pittura di 
colore bruno nerastro con aggiunte di bianco e 
rosso nelle decorazioni con figure umane e anima- 
li, e la notevole eleganza dei motivi ormamentali. 
Filarete Antonio A verulino. o Averlino. detto il 
(Firenze 1400 ca - Roma?, 1469 ca) scultore e ar- 
chitetto italiano. Formatosi nell'ambiente umani- 
stico fiorentino (fu probabilmente aiuto di botte- 
ga del Ghiberti), svolse tuttavia la sua prima atti- 
vità come scultore a Roma. dove per incarico di 
papa Eugenio 1v eseguì la porta bronzea di San 
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1-2 Provetto per l'Ospedale Maggiore di Milano (part.) e pianta della città di Sforzinda: disegni dal «Trattato di 


architettura» (1461-64). Nirenze, Biblioteca Naziomale. 


Pietro (1433-45). Dopo soggiorni a Firenze (1448) 
e Venezia (1449), nel 1451 11 F., raccomandato da 
Pietro de’ Medici, fu chiamato a Milano da Fran- 
cesco Sforza, e nella capitale lombarda si tratten- 
ne fino al 1465, salvo una breve parentesi a Ber- 
gamo (1457), peri lavori della Cattedrale da lui 
progettata (poi interamente ricostruita da C. Fon- 
tana), e un soggiorno veneziano (1461) per stu- 
diare il progetto di un palazzo degli Sforza sul Ca- 
nal Grande che non verrà realizzato. L'interesse 
architettonico è predominante nell'attività mila- 
nese del F., che fu attivo nelle più importanti fab- 
briche cittadine: nel Duomo (1451-54, lavori al 
modello per il tiburio) e al Castello Sforzesco 
(1451-55, probabile progetto della torre di l'accia- 
ta, distrutta nel 1521 e rifatta in epoca moderna). 
Ma l'opera fondamentale del F. è l'Ospedale 
Maggiore (1456), i cui lavori egli diresse fino al 
1465, quando fu sostituito da G. Solari (cui si de- 
vono le poticheggianti finestre della facciata): sta 
nella distribuzione planimetrica sia nelle soluzioni 
tecniche, l'ospedale rimase modello indiscusso fi- 
noal Settecento. In forma di grande quadrilatero, 
diviso in duc corpi a pianta quadrata da un vasto 
cortile longitudinale, l'edificio era dotato di servi- 
zi e Innovazioni tecniche tali da renderlo un'opera 
di straordinaria modernità. Nelle intenzioni del 
F., esso doveva avere un'impronta brunelleschia- 
na: di fatto, del suo progetto fu realizzato solo un 
frammento. Agli stessi anni (1461-64) risale la ste- 
sura del Trattato di architettura, in 25 libri, primo 
trattato teorico in volgare, in cui il F. tratta il tema 
della città ideale, Sforzinda, a pianta stellare c con 
impianto radiocentrico (ne restano cinque versio- 
ni manoscritte. di cui la più importante è quella il- 
lustrata del Codice Magliabechiano della Biblio- 
teca Naz. di Firenze). Come portatore del nuovo 
credo rinascimentale, F. svolse un'importante 
azione culturale in Lombardia, dimostrandosi 
contemporancamente in grado di recuperare cri- 
ticamente la tradizione gotica locale: cd è sinto- 
matico che su questo composito sfondo milanese 
l'utopia di Sforzinda riveli forse inconsciamente, 
nella fantasiosa irrealta delle sue architetture, Val- 


fiorare di una crisi degli ideali umanistici e del ra- 
zionalismo fiorentino. 

Filippi Sebastiano + Bastianino. . 
Filisco di Rodi (sec. 1 a.C.) scultore greco. E ri- 
cordato da Plinio per alcune suc opere esistenti a 
quel tempo a Roma: nel tempio di Apollo due 
statue del dio e quelle di Latona, Artemide e del- 
le nove Muse; nel tempio di Giunone una statua 
di Afrodite. 

filistea, arte + siro-palestinese, arte. 

Filla Emil (Chropyne 1882 - Praga 1953) pittore 
ceco. Dopo la formazione all'Accademia di Pra- 
ga, partecipò al Gruppo degli Otto (1907). Nel 
corso degli anni Dicci fu a Parigi, in contatto con i 
cubisti, quindi in Olanda, dove collaborò al primo 
numero di «De Stijl» (1917). Rientrato a Praga 
(1920) riprese la sua attività nell'associazione arti- 
stica Mines. Figura centrale dell'avanguardia ce- 
ca, anche per la sua attività di teorico, passò dall'1- 
niziale espressionismo a una pittura di matrice cu- 
Dista, quindi alle grandi composizioni degli anni 
Trenta ispirate alle tradizioni folcloriche o raffi- 
guranti le lotte delle masse, risentendo inoltre ne- 
gli anni tra le due guerre di suggestioni surrcaliste. 
Fu internato a Buchenwald dal 1939 al 1945. 
Fillia pscudonimo di Luigi Colombo (Revello, 
Cunco, 1904 - ‘Forino 1936) pittore, scultore € 
scrittore italiano. Fondò (1923) con T. Alpinolo 
Bracci e U. Pozzo Il movimento futurista torinese 
ci Sindacati artistici futuristi, fu animatore del 
movimento in un ambito molto vasto, dall’am- 
bientazione all'arredamento alla produzione di 
ceramiche. Contribui alla teorizzazione del l'uturi- 
smo con manifesti (Manifesto dell'acropittura fu- 
turista, 1929) e con vari periodici, da lui fondati e 
diretti (tra questi, «Stile futurista», 1934-35, con E. 
Prampolini), e serisse testi poetici, romanzi, dram- 
mi (Senstalità, 1925; Lomo senza sesso, 1927). 
Partecipò, nelle sezioni futuriste, alla Biennale di 
Venezia, dal 1926 al ‘34, alla Quadriennale roma- 
na del 1931 e del ‘35. Nei suoi dipinti, © visibile il 
passaggio dal vivo cromatismo e dall'astrazione 
«meccanica» degli anni Venti (Idolo ncccanico, 
1925, Roma, Gall. Naz. d'Arte Mod.) alla visione 
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fantastica dei primi anni Trenta (Spiritualità aerea 
n. 3,1930 ca, Roma, Gall. Naz. d'Arte Mod.). 
Filliou Robert + Fluxus. 

Filocle (seconda metà del sec. v a.C.) architetto 
attico. Gli viene attribuita, sulla base di testi cpi- 
grafici, la costruzione dell’Eretteo sull’Acropoli di 
Atene. 

Filone di Eleusi (seconda metà del sec. iv a.C.) 
architetto greco. La sua opera più famosa era l'ar- 
senale del Pirco, edificio destinato a contenere 
tutte le attrezzature navali, incendiato da Silla 
nell'86 a.C. 

Filonov Pavel (Mosca 1883 - Leningrado 1941) 
pittore russo. Emerse sulla scena dell’avanguar- 
dia russa nel 1910 alla mostra di San Pietroburgo 
dell’Unione dei Giovani, della quale fu tra i fon- 
datori. Il suo linguaggio si sviluppò da una prima 
fase primitivista-cubista verso un’'analiticità de- 
scrittiva sempre più spinta (nel 1925 costitui ap- 
punto un Collettivo di maestri dell'arte analitica, 
noto come Scuola di F.), con effetti di calcidosco- 
pica visionarietà basati su bizzarri trompe-l'ocil e 
illusionistiche textures, in cui un decorativismo 
astratto dalle cadenze ossessive si fonde con allu- 
sive riprese della figurazione (Formula del prole- 
tariato di Pietrogrado, 1920-21, San Pietroburgo, 
Mus. Russo, dov'è conservata la maggior parte 
della sua opera). 

Filosseno di Eretria (attivo alla fine del sec. Iv 
a.C.) pittore greco. Gli antichi gli attribuivano 
monumentali e ammiratissime composizioni, fra 
cui una Battaglia di Alessandro e Dario*: un'ope- 
ra perduta che fu probabilmente il modello del 
celebre mosaico con grande battaglia equestre 
che, eseguito forse da artisti alessandrini nel sec. 
n a.C., venne rinvenuto a Pompei ed è ora con- 
servato nel Mus. Archeologico Naz. di Napoli. Il 
Mosaico rivela nel gioco di luce (che, provenendo 
da una fonte in alto a sinistra, scandisce figure e 
gradua colori) le capacità di innovazione che do- 
vettero caratterizzare l'originale. Forse risale a un 
originale di F. anche il mosaico con scene di cac- 
cia di Palermo. 

Filotesio Nicola + Cola dell'Amatrice. 

Finelli Giuliano (Carrara fine sec. xvi - Roma 
1653) scultore italiano. Frequentò giovanissimo a 
Napoli, dove giunse nel 1611, i conterranei M. 
Naccherino e P. Bernini; trasferitosi a Roma nella 
bottega di quest'ultimo, vi conobbe il figlio Gian 
Lorenzo, del quale divenne collaboratore. Lavorò 
poi tra Roma e Napoli, rivelando, pur nel segno di 
Bernini e di Algardi, una personalità originale, so- 
prattutto nei ritratti (Girolamo Manili, Roma, 
Santa Maria Maggiore; Busto di Michelangelo 
Buonarroti il giovane, Firenze, Casa Buonarroti). 
Tra il 1636 e il 1646 ca condusse a termine la cele- 
bre impresa napoletana delle statue bronzee dei 
Santi protettori nella Cappella del Tesoro di San 
Gennaro. 

finestra clemento architettonico consistente in 
un'apertura, in genere rettangolare, sul muro di 
un edificio per permettere il passaggio di aria e 
luce all'interno. La fa una sola apertura si chia- 
ma monofora,a due aperture hiforaa tre rifora. 
La [. divisa in quattro spazi da una croce si dice 


guelfa; la f. tipica del gotico veneziano, con arco a 
tre lobi, € detta /obuta; f. rinascimentali sono l'in- 
ginocchiata e la serliuna. 

Fini Léonor (Buenos Aires 1908 - Parigi 1996) 
pittrice argentina. Formatasi artisticamente a 
Trieste, intorno al 1930 dipingeva alla maniera 
della Nuova Oggpettivita (Ritratto di Jtalo Svevo, 
1928, Trieste, coll. priv.; Giovanetto travestito da 
povero, 1935, Trieste, Mus. Revoltella). Nel 1933 
si stabili a Parigi dove, a contatto con Breton e il 
gruppo dei surrcalisti francesi, realizzo i primi di- 
segni «automatici». Con i surrealisti la F. ha in co- 
mune il gusto della simbologia onirica e del fanta- 
stico, che risolve in delicata eleganza decorativa. 
Ha realizzato costumi teatrali (per Balanchine, // 
palazzo di cristallo, 1945) c illustrato testi di Poc e 
Sade. 

Finiguerra Maso (Firenze 1426-64) orafo, inciso- 
re e niellatore italiano. Aiuto del Ghiberti per la 
seconda porta del Battistero di Firenze, nel 1452 
esegui per la stessa chiesa una «pace» niellata su 
disegno del Pollaiolo, artista col quale collaborò 
anche in seguito. Il Vasari gli attribuisce il merito 
di aver introdotto in Italia l'incisione su rame. Gli 
sono attribuite altre due «paci» (Firenze, Barpel- 
lo), una Crocifissione e una Incoronazione della 
Vergine (forse la stessa eseguita per il Battistero) 
dalla quale si ritiene derivata una prova di niello 
su carta (Parigi, Bibliothèque Nat.). Forni anche i 
disegni per le tarsie degli armadi della sagrestia di 
Santa Maria del Fiore, eseguite da Giuliano da 
Maiano. 

Fiocco Giuseppe (Giacciano, Rovigo 1884 - Pa- 
dova 1971) storico dell'arte italiano. Allievo di A. 
Venturi, contribuì più di ogni altro a rinnovare 
profondamente il corso delle ricerche nel campo 
dell'arte veneta. In diversi studi e monografie, ne 
indagò acutamente le origini (L'architettura esar- 
cale a Torcello, 1940), le grandi personalità del ri- 
nascimento (L'arte di Andrea Mantegna, 1927, 
1937; Paolo Veronese, 1928: Carpaccio, 1931, 
1958; Giorgione, 1941) e il Settecento (Francesco 
Guardi, 1923; La pittura veneziana del Sci e Sette- 
cento, 1929). 


finestra 
i 1 guelfa 
ai 2 inginocchiata 
i 3 serliana 


4 bifora 


Fioravanti 


Fioravanti —» Fieravanti. 
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tezza compositiva si accompagna, nelle ultime 


Fiorelli Giuseppe (Napoli 1823-96) archeologo 
italiano. Dopo aver conosciuto come patriota le 
carceri borboniche (1849-50), fino al 1860 coniugò 
la sua attività di studioso con quella politica a fa- 
vore del Piemonte, fungendo anche da mediatore 
fra Cavour e il Conte di Siracusa (fratello di Fer- 
dinando n1) di cui era segretario. Dopo l’annessio- 
ne delle Due Sicilie al Regno d'Italia, fu professo- 
re nell'Università di Napoli, direttore del Mus. di 
Napoli e degli scavi di Pompei (1863), e dal 1881 
direttore generale delle Antichità e Belle Arti. 
Fra le sue opere principali si ricorda la Descrizio- 
ne di Pompei (1875). Nel 1876 fondò la rivista 
«Notizie degli scavi di antichità». 

Fiorentino Mario (Roma 1918-82) architetto ita- 
liano. Appartenente alla scuola romana formata- 
si intorno a M. Ridolfi e L. Quaroni, principali 
esponenti della tendenza neorealista volta al re- 
cupero di valori figurativi tradizionali, si è distinto 
inizialmente con l'interessante monumento ai 
Martiri delle Fosse Ardeatine a Roma (1944-51, 
in collaborazione con G. Perugini). Tra le altre 
sue opere numerosi edifici residenziali tra cui: il 
quartiere Tiburtino Iina-Casa a Roma (1950-54, 
con Quaroni e Ridolfi) e, più tardi, l’edificio del 
quartiere Corviale a Roma (1973-82), molto di- 
scusso per le eccezionali dimensioni. 

Fiorenzo di Lorenzo (Perugia 144() ca - 1525 ca) 
pittore italiano. Nelle opere giovanili (affresco 
staccato con la Madonna della Misericordia, 1476, 
Perugia, Gall. Naz. dell'Umbria) affiancò alla cul- 
tura tradizionale umbra (specie di B. Caporali e 
G. Boccati) alcunì elementi fiorentini e un aspro 
realismo di matrice padovana (Adorazione dei 
pastori e San Sebastiano, Perugia, Gall. Naz. del- 
l'Umbna). Più tardi accolse anche spunti del Pe- 
rugino (polittico di Santa Maria Nuova, 1493, Pe- 
rugia, Gall. Naz. dell'Umbria; Croci fissione, 1491, 
monastero di Monteluce); ma la maggiore sciol- 


Johann Bernhard Fischer von Erlach 


1 La chiesa di San Carlo (1715-37) a Vienna. 2 Salone delle 
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opere, a un netto scadimento qualitativo. 

Fiori Federico + Barocci. 

fiorone motivo decorativo tipico dello stile goti- 
co, consistente in un grosso fiore di pietra che sor- 
monta + guglie o pinnacoli. 

Fioroni Giosetta (Roma 1932) pittrice italiana. 
Dopo gli studi all'Accademia con G. Capogrossi 
e G. Turcato, esordì alla Quadriennale di Roma 
del 1955. Dal 1958 al 1962 lavorò a Parigi. Rien- 
trata nella capitale, fu tra gli animatori della 
Scuola di Piazza del Popolo con un repertorio ca- 
ratterizzato da segni calligrafici (quadrati, lettere, 
numeri) e dall'uso dell'argento carbonizzato e 
soggetti che spaziavano da citazioni della pittura 
rinascimentale alla rielaborazione d'immagini fo- 
tografiche proiettate sulla tela. Del 1968 è l’azione 
La spia ottica (Roma, Gall. La Tartaruga; nipropo- 
sta alla Quadriennale romana del 1973), ricostru- 
zione a scala ambientale di una «camera oscura». 
Negli anni Settanta ha rivolto il proprio interesse 
al mondo della fiaba; successivamente ha realizza- 
to opere in ceramica (teatrini, case, scatole). 
Fischer Johann Michael (Burglengenfeld 1692 - 
Monaco 1766) architetto tedesco. Di formazione 
boema, lavorò attivamente a Monaco dal 1718, 
costruendo edifici religiosi nell’ambito delle tipi- 
che forme del rococò bavarese (chiesa abbaziale 
di Osterhofen; Sankt Anna am-Lehel a Monaco, 
1726-27; chiesa di San Michele, a Berg am-Laim 
presso Monaco, 1735, a pianta ottagonale). Il suo 
capolavoro è considerato la chiesa di Roth am- 
Inn presso Wasserburg (1759-62), in cui il dinami- 
smo barocco delle prime opere cede a un nuovo 
senso di chiarezza luminosa e a una impostazione 
più ferma, che preannuncia il gusto neoclassico. 
Fischer von Erlach Johann Bernhard (Graz 
1656 - Vienna 1723) architetto e scultore austria- 
co. La sua attività di architetto iniziò in patria dal 
1686, dopo 15 anni di studio e lavoro come sculto- 


cerimonie nella biblioteca di corte (1716) a Vienna. 
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re e decoratore a Roma e a Napoli, nella bottega 
di Ph. Schorr, dove entrò in contatto con persona- 
lità significative del tempo come G.P. Bellori, Cri- 
stina di Svezia, A. Kircher, G.L. Bernini e C. Fon- 
tana. Nella sua prima opera importante, il Castel- 
lo di Frain in Moravia (1688-95), per il conte di 
Althan, compare per la prima volta lo schema el- 
littico, tema dominante anche di capolavori di 
epoca più tarda, come la chiesa di San Carlo 
(1715-37) e la biblioteca di corte a Vienna (1716). 
Per il principe ereditario (il futuro Giuseppe 1) 
eresse, in occasione del suo ingresso a Vienna 
(1690), due archi di trionfo e progettò nel 1693 il 
Castello di Schònbrunn, concepito come una 
grande Versailles tedesca. Il progetto originario 
non fu però eseguito, e il castello venne edificato 
nel 1796 secondo un progetto ridotto e modifica- 
to. Seguirono incarichi da parte di nobili e di di- 
gnitari ecclesiastici e laici (Palazzo Strattmann a 
Vienna; chiesa della Trinità, chiesa collegiata, 
chiesa e ospedale di San Giovanni a Salisburgo; 
Palazzo Batthyany a Vienna) e la nomina ad ar- 
chitetto di corte e soprintendente delle costruzio- 
ni imperiali (1705). Il culmine dell'opera di F. è 
costituito dalla chiesa di San Carlo a Vienna, ter- 
minata dal figlio Joseph Emmanuel, a pianta ova- 
le longitudinale, coronata da una cupola, e prece- 
duta da un portico fiancheggiato da due colonne 
trionfali romane e da due torri barocche; è l’e- 
sempio più completo dell’intento dell’artista di 
creare per l'impero edifici monumentali, concepi- 
ti come sintesi delle grandi idee dell’architettura 
europea del passato, dai romani al Bernini e al 
classicismo francese. Analogo intento traspare 
dalla sua opera Fondamenti di una storia dell'ar- 
chitettura (1721), corredata di incisioni che illu- 
strano anche edifici egizi e cinesi e conclusa dai 
progetti dell’autore. 

Fischl Eric (New York 1948) pittore statunitense. 
Dopo esordi astrattisti, ha proposto, nel solco di 
un realismo influenzato dall’espressionismo tede- 
sco, dalla tradizione naturalistica americana e dal 
fotorealismo degli anni Sessanta, grandi tele figu- 
rative (scene di vita della middle-classe suburba- 
na, interni con nudi in primo piano) in cui l’appa- 
rente quotidianità della figurazione contrasta con 
l'alone di ambiguità ed enigmaticità e le inquie- 
tanti, voyeristiche allusioni alla sfera sessuale (Ca- 
mera da letto principale, 1983, Los Angeles, Mus. 
of Cont. Art; Ritratto di cane, 1987, New York, 
Mus. of Mod. Art). 

Fisher Theodor (Schweinfurt 1862 - Monaco 
1938) architetto e urbanista tedesco. Le sue nu- 
merose opere sono caratterizzate da un’abile 
semplificazione del linguaggio dell’eclettismo e da 
rigorose soluzioni costruttive. La sua fama è lega- 
ta agli edifici della Chiesa Evangelica di Ulm 
(1908-11) e dell’Università di Jena (1905-08), 
nonché ai piani di Monaco e Dresda. 

fittile (dal lat. fingere, «plasmare») si dice di og- 
getto di + terracotta. 

Fiume Salvatore (Comiso, Ragusa, 1915 - Milano 
1997) pittore italiano. Attraverso un surrealismo 
attardato, influenzato da G. de Chirico e A. Savi- 
nio, ha indirizzato la sua ricerca verso una dimen- 


sione fantastico-mitologica, delineando, in termi- 
ni di acceso cromatismo, un mondo di forme dal- 
le apparenze arcaiche e statuarie, talvolta ispirato 
dal paesaggio siciliano. 

Five Architects gruppo newyorkese di architetti 
costituito da P. Eisenman, M. Graves, Ch. Gwath- 
mey, J. Hejduk e R. Meier, riconosciuto ufficial- 
mente nel 1969 con la mostra organizzata al Mus 
of Mod. Art di New York da K. Frampton (segui- 
ta nel 1972 dalla pubblicazione del volume Five 
Architects). Le opere dei F.A. appaiono influen- 
zate dall'esperienza formale del razionalismo (in 
particolare di Le Corbusier, G. Terragni e R.M. 
Schindler) e del neoplasticismo (Th. Van Does- 
burg). Il gruppo si sciolse all’inizio degli anni Ot- 
tanta. 

Flanagan Barry (Prestatyn, Flintshire, 1941) scul- 
tore inglese. Alla formazione artistica (al College 
of Arts and Crafts di Birmingham e alla Saint 
Martin’s School di Londra) ha affiancato l’inte- 
resse per il teatro, la danza, la poesia e la patafisi- 
ca di A. Jarry. Tra i rinnovatori della scultura in- 
glese, ha utilizzato dapprima materiali «poveri» e 
instabili (tela, sabbia, corda) e successivamente 
materiali e tecniche più tradizionali (argilla, pie- 
tra, marmo, bronzo), ma sempre nel segno di una 
ironica sperimentazione tesa a mettere in discus- 
sione il concetto eroico e monumentale di statua- 
ria, come nella nota serie di multipli degli anni Ot- 
tanta con la Lepre, in cui la predilezione per il fi- 
gurativo si carica di valenze archetipiche. 

Flavin Dan (New York 1933 - Riverhead, New 
York, 1996) artista statunitense. A1 1962 risalgono 
le /cone, dipinti quadrati monocromi combinati 
con apparecchi per l'illuminazione e lampadine. 
Da allora F. ha sempre lavorato con tubi a fluore- 
scenza di produzione commerciale, con i quali ha 
realizzato singole opere e installazioni complesse, 
spesso poste in relazione con specifici contesti ar- 
chitettonici (/ncolto, 1971, Parigi, Mus. Nat. d’Art 
Mod.; Senza titolo. installazione a luce verde. blu, 
rosa, dorata e ultravioletta, Milano, Santa Maria 
in Chiesa Rossa, 1996-97). Nel suo insieme il la- 
voro di F., basato su una sistematica ricerca del- 
l’arte della luce dai risvolti, non di rado, mistico- 
spirituali, e sulla capacità delle fonti luminose di 
disegnare atmosfericamente lo spazio, può consi- 
derarsi come espressione tra le più pure e radicali 
del minimalismo. 

Flaxman John (York 1755 - Londra 1826) sculto- 
re e disegnatore inglese. Figlio di un commercian- 
te di calchi e di sculture antiche, frequentò la 
Royal Academy e dal 1775 si dedicò alla produ- 
zione di modelli in cera per la manifattura di cera- 
mica Wedgwood. Dal 1787 al 1794 visse a Roma — 
dove controllava una filiale Wedgwood - inseren- 
dosi attivamente nell'ambiente neoclassico e inte- 
ressandosi anche all'esperienza «purista». Sono di 
questo periodo le illustrazioni. famosissime ai suoi 
tempi, per l’/liade, l'Odissea. la Divina Commedia 
e le tragedie di Eschilo (complessivamente 213 di- 
segni, incisi dal Piroli a partire dal 1793). Rientra- 
to a Londra, fu accolto nella Roval Academy 
(1800), dove fu poi nominato professore di scultu- 
ra, e ricevette importanti commissioni special- 


Flegel 


mente nel campo della scultura funeraria (monu- 
mento a lord Mansfield, Londra, abbazia di West- 
minster). Raffinato interprete del neoclassicismo, 
fu ammirato e studiato dai maggiori artisti del 
tempo (Blake, David, Ingres). 

Flegel Georg (Olmiitz 1566 - Francoforte sul Me- 
no 1638) pittore tedesco. Formatosi quasi certa- 
mente in Olanda, fu uno dei primi e rari artisti te- 
deschi che si dedicarono alla natura morta. Opere 
a Monaco (Alte Pin.) e a Parigi (Louvre). 
Fleischer Max (Vienna 1889 - Hollywood 1972) 
e Dave (New York 1894 - Calabras, California, 
1979) disegnatori e registi di cinema d'animazione 
statunitensi d'origine austriaca. Con la loro casa 
di produzione, fondata nel 1921, realizzarono ne- 
gli anni Venti disegni animati tra i migliori dell’e- 
poca (notevole il clown Ko-Ko che prendeva for- 
ma dall’inchiostro versato di un calamaio). La lo- 
ro fama è soprattutto legata ai cortometraggi de- 
gli anni Trenta, che in concorrenza con quelli del- 
la Disney e improntati a un umorismo corrosivo e 
a una satira grottesca, lanciarono in tutto il mon- 
do i personaggi di Popeye (1932, Braccio di ferro) 
e di Betty Boop (1931), seduttiva cantante sexy. 
Fleury Sylvie + post human. 

fliacici, vasi denominazione convenzionale rife- 
ribile a un gruppo di vasi (circa 20)0) prodotti dal- 
le officine dell’Italia meridionale, in particolare 
dalle botteghe apule (secc. iv-in1 a.C.). Sono dipin- 
ti nella tecnica a figure rosse, con raffigurazioni di 
personaggi e vicende tipicamente farseschi tratti 
dalle commedie fliaciche; frequenti le parodie di 
temi attinti alla vita quotidiana. Non manca un 
piccolo gruppo di precursori attici (fine sec. v a.C. 
- inizio sec. Iv a.C.), che riflettono a loro volta la 
commedia greca dei tempi di Aristofane. | v.f. so- 
no in numerosi musei e collezioni, da New York a 
Reggio Calabria, da Wiirzburg a Bari, da San Pie- 
troburgo a Taranto. 

Flinck Govert (Kleve 1615 - Amsterdam 1660) 
pittore olandese. Allievo e assistente di Rem- 
brandt intorno al 1635, ne imitò brillantemente i 
forti effetti chiaroscurali nei primi suoi ritratti e 
dipinti di soggetto biblico. Negli anni seguenti si 
allontanò gradualmente dalla maniera del mae- 
stro, adeguandosi al gusto più artificioso ed ele- 
gante dell'alta borghesia di Amsterdam, di cui di- 
venne Il ritrattista prediletto. 

floreale, stile + liberty. 

Florigerio Sebastiano (Conegliano, Treviso, 
1500/1510-Udine 1550/64) pittore italiano. Allie- 
vo e collaboratore di Pellegrino da San Daniele, 
se ne dimostra stretto seguace nella prima opera 
nota, una Vergine col Bambino e santi completata 
da una lunetta con San Giovanni evangelista fra 
sant'Antonio da Padova e san Francesco (1524-25 
ca, Venezia, Gall. dell’Acc.); successivamente si 
rinnovò a contatto col Pordenone, nell’ambito del 
quale gravitò già dal 1529, quando dipinse per San 
Giorgio a Udine una tumultuosa e affollata pala 
con Madonna in gloria, san Giovanni Battista e 
san Giorgio in lotta col drago, che palesa anche 
tangenze con P. Bordon. Tale dipendenza si pre- 
cisa nelle opere dipinte a Padova fra 1529 e 1533 
(Deposizione e Sepoltura di Cristo, affreschi stac- 
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cati in San Bovo; San Rocco e San Sebastiano, Pa- 
dova, Mus. Civ.; Pietà, Rovigo, Acc. dei Concordi). 
Floris Cornelis, C. de Vriendt detto (Anversa 
1514-75) architetto e scultore fiammingo. A_Ro- 
ma dal 1538, vi soggiornò a lungo; rientrato in pa- 
tria, contribuì all'affermazione dello stile italianiz- 
zante nei Paesi Bassi, pubblicando nel 1556 un li- 
bro di incisioni di grottesche e impiegando nelle 
sue architetture motivi tardorinascimentali: ordini 
classici, decorazioni a grottesche e mascheroni, 
cariatidi (Municipio di Anversa, 1565). 

Floris Frans, F. de Vriendt detto (Anversa 
1519/20-70) pittore fiammingo. Fratello di Corne- 
lis, allievo di L. Lombard a Liegi, dopo un sog- 
giorno di sette anni a Firenze e a Roma lavorò ad 
Anversa, divenendo il caposcuola dei romanisti. 
Nei numerosi quadri di soggetto mitologico (Mar- 
te e Venere, 1560) ca, Berlino, Staatl. Mus.; Ban- 
chetto degli dei marini, 1561, Stoccolma, N asjonal- 
mus.) si realizza pienamente la sua ispirazione 
manieristica, eclettica nello stile, pagana e sensua- 
le nei contenuti, antecedente fondamentale del- 
l’arte di Rubens; mentre nella Caduta degli angeli 
ribelli (1554, Anversa, Mus. Royal des Beaux- 
Arts) si esaltano, in un dinamismo esasperato, le 
forme michelangiolesche. La Famiglia Van Ber- 
chem (1561, Lier, Mus. Wuyts-Van-Campen) e il 
Ritratto di fanciulla sorridente (Dresda, Gemalde- 
gal.), definiticon una pennellata larga e pastosa, 
attenti all'espressione spontanea, al particolare 
quotidiano, influenzarono in larga misura la ri- 
trattistica olandese. F. fu uno dei principali pro- 
motori del rinnovamento della pittura fiamminga 
intorno alla metà del Cinquecento, rielaborando, 
in maniera complessa e spesso forzatamente in- 
tellettualistica, i valori formali del Cinquecento 
italiano e della Scuola di Fontainebleau. 

Fluxus movimento artistico internazionale fon- 
dato nel 1961 dal critico d’arte e musicologo G. + 
Maciunas e profondamente influenzato dalle ri- 
cerche musicali condotte dalla metà degli anni 
Cinquanta dal teorico e compositore J. + Cage. 
La storia del gruppo non è di univoca ricostruzio- 
ne e si inquadra in una fase di riscoperta del da- 
daismo sia negli Stati Uniti sia in Europa. Cage e 
il musicista La Monte Young (conosciutisi nel 
1959 a Darmstadt, al seminario di Stockhausen 
La composizione come processo) furono tra i 
principali animatori delle serate organizzate nel 
1961 da G. Maciunas alla A/G Gall. di New York, 
che videro anche la partecipazione di George 
Brecht (n. 1925), Dick Higgins (1938-98) e A. + 
Kaprow (tutti e tre allievi di Cage alla New 
School for Social Research), Yoko Ono (n. 1933), 
Hal Hansen (1927-95), Jackson MacLow (n. 
1922), H. Flynt e W. + De Maria. Nel 1961, Ma- 
ciunas, invitando il pubblico a partecipare a tre 
conferenze di sottoscrizione per la rivista «Fluxus», 
battezzò ufficialmente il nuovo movimento, cui 
avrebbero aderito via via anche Ken Friedman (n. 
1939), Ben Patterson (n. 1934), Charlotte Moor- 
man, B. + Vautier, J. + Beuys, Robert Filliou 
(1926-87), Alison Knowles (n. 1933), Takako Sai- 
to (n. 1928), D. + Spoerri, e in Italia, tra gli altri, 
Giuseppe Chiari (n. 1926) e Gianni Emilio Simo- 
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In concomitanza con il decadere della normatività 
dei principi compositivi e dei modelli stilistici e tema- 
tici accademici, la produzione artistica moderna eu- 
ropea e americana a partire dalla fine dell'Ottocento 
si è generalmente caratterizzata — anche grazie alla 
sempre più facile circolazione di opere provenienti 
da culture diverse — per la tendenza all'assunzione 
di modi che non appartenevano alla propria tradi- 
zione. Un aspetto importante di tale orientamento è 
rappresentato da fenomeni come il + giapponismo 
e il + primitivismo, caratterizzati dalla ripresa di ele- 
menti di stile e di linguaggio tipici di culture lontane 
nel tempo o nello spazio, cui si attribuiva, in base a 
considerazioni di matrice tardoromantica, una mag- 
giore «autenticità» rispetto ai modi artefatti e di ma- 
niera dell’arte occidentale, considerata troppo con- 
dizionata dall'educazione scolastica. 

A questi fenomeni si può affiancare la ricorrente ri- 
valutazione (dall'espressionismo all'art brut) dei di- 
segni infantili e delle opere dei non professionisti e 
degli alienati, ritenute il risultato di espressività libe- 
re, capaci di proporre modelli ben più originali e vi- 
tali rispetto a quelli accademici (tali forme artistiche 
sono peraltro state assunte da tempo proprio in am- 
bito accademico 0, più generalmente, scolastico, 
come esemplari delle potenzialità creative esistenti 
in ogni individuo indipendentemente da una specifi- 
ca educazione artistica). Questa tendenza estre- 
mamente «liberale» dell’arte del Novecento si è 
gradualmente estesa all'uso e all'introduzione nel- 
l'opera d'arte, o nel processo della sua creazione, 
non solo di stili «altri» rispetto ai consueti, ma anche 
di oggetti, metodi e tecniche derivati da ambiti e 


contesti non artistici, o non ritenuti tali, o comunque 
i estranei al tradizionale procedimento della realizza- 
i zione di un'opera d'arte, ovvero dell'esecuzione di 
i un progetto o di un'idea sulla base delle tecniche 


tradizionali della pittura e della scultura. 

All'origine di tale tendenza tipica dell'arte contem- 
poranea si può collocare l’eversiva scelta di G. 
Courbet di mescolare nella propria opera modelli 
alti (la grande pittura vista nel museo) e modelli 


| bassi (anonime stampe popolari di grande circola- 
i zione pubblica). 

i Un'altra matrice può essere individuata nell'idea wag- 
i neriana di opera d'arte totale, che ebbe importanti 
i sviluppi, per esempio, nelle proposte del gruppo del 
|  Blaue Reiter (Kandinskij, in contatto con il composi- 
| tore A. Schénberg, progettava pièces teatrali in gra- 
i do di integrare organicamente pittura, musica e mo- 
|  vimenti coreografici) e poi del Bauhaus, dove il con- 
: cetto di «progettazione totale», sensibile ai rapporti e 
| alle interrelazioni tra le diverse arti e tra le arti «pure» 


e quelle «applicate», nonché all'uso di tecniche e 


| materiali anche industriali, guidava il lavoro didattico 
| e creativo dei maestri. Tale linea avrebbe trovato ul- 
| teriore applicazione negli happenings degli anni Cin- 


quanta e Sessanta del Novecento, nei quali le nuove 
generazioni di artisti operanti negli Stati Uniti, e in 


| particolare a New York, contaminavano espressioni- 


smo astratto, neodada e pop art con operazioni tea- 
trali e di danza moderna ed esecuzioni musicali, pre- 
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Contaminazioni e sconfinamenti nell’arte del Novecento 


supponendo la caduta di ogni confine tra le differen- 
ti tecniche artistiche, musicali, letterarie e teatrali e | 
variegati modi dell'espressività e della creativita. Non 
è d'altronde un caso che proprio a New York ope- 
rasse da tempo il Museum of Modem Art, fondato 
nel 1929 e diretto da A.H. Barr Jr.: prima istituzione 
modema programmaticamente aperta a un concetto 
di opera d’arte nettamente distinto dai vecchi stan- 
dard e disponibile sia agli sconfinamenti sempre più 
volentieri praticati dagli artisti — dal collage di Picas- 
so, Braque e dei dadaisti al ready-made di Duchamp 
— sia alla considerazione di nuove tecniche produtti- 
ve, comunicative ed espressive (industrial design, 
comunicazione commerciale, fotografia, cinema) su 
un piano paritario con le più tradizionali forme della 
pittura e della scultura. Nelle sue storiche mostre de- 
gli anni Trenta (da Machine Art a Cubism and Ab- 
stract Art e Fantastic Art Dada Surrealism) — che na- 
scevano dalla diretta conoscenza da parte di Barr 
delle avanguardie europee e, in modo particolare, 
del Bauhaus e del suo progetto — si potevano vede- 
re, accanto a capolavori delle avanguardie, opere e 
pezzi non-artistici secondo l’idea allora corrente di 
arte (per esempio parti di macchine e fotogrammi di 
film d'animazione per un pubblico di massa), di cui si 
sottintendevano influenze e affinità con le modeme 
opere d'arte in senso stretto e la nuova sensibilità e il 
nuovo gusto che esse esprimevano. 

Sono svariate le tipologie di opere del sec. xx con- 
traddistinte da programmatiche contaminazioni di 
fonti e modelli alti e bassi ovvero da sconfinamenti 
in campi diversi rispetto a quello tradizionalmente 
considerato artistico; oltre alle opere caratterizzate 
dall'uso di oggetti della vita quotidiana e di immagi- 
ni legate alla comunicazione di massa (dal collage 
e assemblage cubista e dadaista con frammenti di 
giornali riportanti testi, illustrazioni e fotografie, alle 
composizioni surrealiste e poi neodada e pop), si 
possono ricordare le opere che contengono citazio- 
ni di forme espressivo-comunicative anonime, più o 
meno triviali o infantili, come scritte murali e graffiti 
(dal M. Duchamp dei baffi alla Gioconda — 
L.H.0.0.Q., 1919- a pittori della stagione informa- 
le nelle sue diverse declinazioni, come J. Dubuffet e 
Cy Twombly); e ancora le opere che adottano o si- 
mulano lo stile semplificato di vignette umoristiche, 
fumetti e illustrazioni della letteratura d'intratteni- 
mento e manualistica (tra gli altri J. Mirò, P. Picas- 
so, G. Grosz, M. Ernst, R. Magritte, R. Lichtenstein, 
A. Warhol, Ph. Guston) oppure della comunicazio- 
ne commerciale e pubblicitaria proposta attraverso 
manifesti, cinema e televisione (a partire da G. Seu- 
rat per arrivare, in generale, agli artisti pop attraver- 
so R. Delaunay, F. Léger e S. Davis). 

Dopo gli anni Sessanta tale tendenza è diventata 
dominante, configurandosi come linguaggio comu- 
ne, tuttora in auge, di una produzione artistica che 
nell’eclettica contaminazione di generi, tecniche e 
stili —- sempre più spesso sostenuta dall'impiego di 
mezzi della comunicazione di massa, dalla fotogra- 
fia al video a Intemet — ha trovato il proprio più tipi- 
co medium espressivo. 


Focillon 


netti (n. 1940). Nel 1962 Maciunas promosse il 
Fluxus Festival (Festum Fluxorum) allo Stàdti- 
sche Mus. di Wiesbaden (Germania), dove entrò 
in contatto con W. + Vostell e Nam June + Paik; 
le tappe successive, che segnano la rapida diffu- 
sione del movimento in Europa e in Asia, furono 
Copenaghen, Parigi, Diisseldorf (1963), Amster- 
dam, L'Aia, Londra e Nizza e, successivamente, il 
Giappone. La prima pubblicazione ufficiale fu la 
raccolta di saggi di Young dal titolo Un'antologia 
(1961-63). ma fu soprattutto Maciunas a docu- 
mentare con attenzione tutte le manifestazioni di 
F., pubblicando manifesti e annuari (Fltx-Manife- 
sto. Flux Yearbook 1 e 2 ecc.) e realizzando kit e 
multipli acquistabili a poco prezzo dal pubblico. 
Ispirandosi al dadaismo, F. rigetta la nozione tra- 
dizionale di arte e si propone come invito alla li- 
bera creazione permanente: contro ogni rigida in- 
terpretazione «professionale» del fare artistico, F. 
rivendica l’intrinseca artisticità dei gesti più co- 
munied elementari e promuove lo sconfinamento 
dell'atto creativo nel flusso della vita quotidiana, 
in nome di un'idea di arte totale che predilige co- 
me ambiti elettivi di espressione soprattutto la 
musica, la danza, la poesia, il teatro e la perfor- 
mance. Un'altra essenziale caratteristica del mo- 
vimento è la marcata interdisciplinarietà e multi- 
medialità degli eventi proposti, che assumono la 
forma di happenings, concerti di musica antiacca- 
demica e festival, costellati da interventi dissa- 
cranti e ironici (Ch. Moorman che esegue una 
partitura di Cage in cui Paik funge da violoncello 
tenendo una corda tesa sulla schiena; i concerti 
senza suono di Brecht che consistono nel deporre 
fiori e oggetti vari sul pianoforte; la provocazione 
di Young che invita ad «ascoltare» il volo di una 
farfalla: la rottura del violino di Paik in una sorta 
di cerimonia zen). Storicamente, lo sviluppo di F. 
si può articolare nelle fasi degli esordi (1961-64), 
delle pubblicazioni e dell’oggettistica (1964-70) e 
delle performances (fino al 1978, anno della mor- 
te di Maciunas), ma tale suddivisione non rispec- 
chia la molteplicità di espressioni del movimento, 
in cuì le sperimentazioni sonore di Young convi- 
vono con la + mail art di R. Johnson, gli assem- 
blaggi di monitor di Paik. i filmati di Y. Ono. Mol- 
te pratiche sperimentate nell’ambito di F. hanno 
anticipato la body art e l’arte comportamentale 
degli anni Settanta. 

Focillon Henri (Digione 1881 - New Haven, 
Connecticut, 1943) storico e critico d’arte france- 
se. Fu professore a Lione, a Parigi, negli Stati Uni- 
ti. Il suo pensiero si basa su una personale e non 
schematica interpretazione della «pura visibilità» 
(La vita delle forme, 1934). La maggior parte dei 
suoi studi (dopo le monografie su Piranesi, 1912; 
Raffaello, 1926: e La pittura nel x1x e xx secolo, 
1927-28) è dedicata al medioevo, campo in cui F. 
lasciò contributi fondamentali ( L'arte degli sculto- 
ri romanici. 1931: L'arte dell'Occidente, 1938; 
L'anno Mille, 1942). 

Foggini Giovanni Battista (Firenze 1652-1725) 
scultore e architetto italiano. In virtù degli studi a 
Roma presso l'Accademia granducale (dal 1673), 
ilsuo stile maturò sotto gli influssi cortoneschi e di 
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E. Ferrata. Tornato a Firenze nel 1676, vi divenne 
scultore e architetto di corte, ma lavorò anche per 
i Corsini (pale marmoree con Storie di sant’ An- 
drea Corsini, 1677-91, Firenze, chiesa del Carmi- 
ne), e per Francesco Feroni (decorazione della 
Cappella Feroni, 1691-93, Firenze, chiesa del- 
l’Annunziata). Negli anni Ottanta eseguì i rilievi 
per la tomba di san Francesco Saverio a Goa. Dal 
1694 per Cosimo ni de’ Medici e il figlio Ferdi- 
nando, ristrutturò varie chiese di Firenze e din- 
torni, con largo impiego dello stucco bianco 
(Sant'Ambrogio, San Jacopo Sopr’Arno, San 
Giorgio alla Costa e altre). Sovrintese anche alla 
produzione di oggetti in pietre dure delle botte- 
ghe granducali (stipo dell’Elettore Palatino, Fi- 
renze, Mus. degli Argenti). Di qualità suprema i 
suoi lavori in piccola scala, come i numerosi bron- 
zetti. La sua attività di architetto comprende edi- 
fici privati (Palazzo Viviani della Robbia, 1693, 
Firenze) e religiosi (chiesa di San Ferdinando o 
della Crocetta, 1702-14, Livorno). 

Fogliati Piero (Canelli, Asti, 1930) artista italia- 
no. Dopo gli esordi in ambito astratto-informale, 
negli anni Sessanta si è dedicato a una progetta- 
zione ambientale di tipo cinetico-programmato, 
quindi alla ideazione di «macchine» che, sulla 
scorta del rumorismo futurista e del dadaismo, 
nonché delle idee di G. Bachelard sull’utilizzazio- 
ne alternativa della scienza, sfruttavano, con una 
forte componente immaginativa e utopica, le po- 
tenzialità estetiche di rumori e colori: strutture- 
edifici in grado di correggere i rumori urbani o di 
trasformare la luce solare o i venti in sculture, 
boomerang sonori, dispositivi come il Liguimofo- 
no, | Anemo fono e il Fleximo fono (1967, Cagliari, 
Gall. Comunale d’Arte). Tra i lavori successivi, 
che proseguono nel provocatorio sforzo di tra- 
smutare in esperienza artistica la percezione di fe- 
nomeni fisici, si possono ricordare // suono del 
caos (1970-95), L’edicola delle apparizioni (1986), 
Macchina che respira (1990), La voce dell'elettri- 
cità (1995). 

Fogolino Marcello (Vicenza?, 1483/88 - dopo il 
1558) pittore italiano. Allievo forse di B. Monta- 
gna, ne riprese i modi nelle giovanili opere vicen- 
tine (Madonna e santi, Berlino, Staatl. Mus.), a 
volta variandoli con derivazioni nordiche e cita- 
zioni dal Carpaccio ( Adorazione dei Magi, Vicen- 
za, Mus. Civ.). Trasferitosi a Pordenone (1521 ca), 
vi subì l'influsso della scuola locale, ampliando le 
forme e addensando il colore (Tre santi, 1523, 
Pordenone, Duomo), per giungere infine all’îimi- 
tazione del Romanino nell’esuberante decorativi- 
smo degli affreschi del Castello del Buonconsiglio 
a Trento (dove è documentato nel 1527-36) e nel- 
le varie pale lasciate in Trentino (Sant'Anna con 
la Vergine e santi nel Duomo di Trento). E suc- 
cessivamente documentato ad Ascoli Piceno (af- 
freschi nel Palazzo Vescovile, 1547) e a Bressano- 
ne, ma i suoi ultimi anni sono scarsamente docu- 
mentati. 

Fohr Carl Philipp (Heidelberg 1775 - Roma 1818) 
pittore tedesco. Risentì inizialmente l'influsso del- 
la pittura realistica di genere e di vedute del Sei- 
cento olandese: tra il 1811 e il 1813 fu a Darm- 
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stadt, dove venne introdotto a corte e ricevette i 
primi incarichi. Quindi eseguì due quaderni di di- 
segni (A/bum del Neckar, 1814; Album del Baden, 
1815), basati sull’osservazione diretta della natura 
e sul ricorrente recupero di elementi e di perso- 
naggi della storia, della leggenda e delle saghe 
medievali. Nel 1815, dopo un breve periodo di 
studio all’ Accademia di Monaco, effettuò un 
viaggio a piedi nell'Italia del Nord; tornato a Hei- 
delberg, approfondì nei quadri a olio la ricerca 
degli schizzi e degli acquerelli. L’anno seguente 
frequentò, a Roma, la cerchia dei nazareni e la- 
vorò nello studio del pittore di paesaggi J.A. Koch: 
sono di questo periodo Le cascate di Tivoli (1817) 
el’incompiuto Paesaggio presso Rocca Canterano 
(1818) ambedue a Darmstadt, Schlossmus. F. leg- 
ge in chiave idealistica e romantica le fonti della 
storia tedesca, traendone materia e spunti per 
paesaggi che si allontanano dalla convenzione: 
l’uso del colore è talvolta molto libero e la linea, 
mentre da un lato aderisce fedelmente ai modelli 
naturali, tende anche a rielaborarli secondo ritmi 
originali. 

Folon Jean-Michel (Bruxelles 1934) disegnatore 
belga. Abbandonati gli studi di architettura, dalla 
fine degli anni Sessanta ha collaborato a numero- 
si periodici, disegnando anche varie copertine a 
colori per la rivista statunitense «New Yorker». E 
autore di manifesti pubblicitari che hanno larga- 
mente divulgato il suo stile, e di alcuni film d’ani- 
mazione; ha inoltre illustrato opere di Kafka, Bor- 
ges, L. Carroll, R. Bradbury. La sua tecnica si ba- 
sa su un uso magistrale dell’acquerello, con il qua- 
le rappresenta un surreale universo meccanizzato 
e uniforme, abitato da piccoli uomini goffi e smar- 
riti n Inquietanti paesaggi. 

Fomin Ivan (Orél 1872 - Mosca 1936) architetto 
russo. Promotore della mnascita della corrente 
classicista in Russia agli inizi del sec. xx, realizzò 
inizialmente opere connotate formalmente dalla 
propensione per la monumentalità e tecnicamen- 
te da un'ottima fattura (a San Pietroburgo la Vil- 
la Polovcev, 1911-13, e la stazione Nikolaevski], 
1915, oggi Moskovskij). In seguito risentì del lin- 
guaggio costruttivista in quel che fu definito «clas- 
sicismo proletario» (progetto per il Palazzo dei 
Trasporti a Mosca, 1932), per passare infine al 
monumentale stile del periodo staliniano (sede 
del Consiglio dei ministri dell'Ucraina, 1934-38). 
fondo oro dall’epoca bizantina al Quattrocento, 
strato di foglia d’oro molto sottile steso in modo 
uniforme sulla porzione non occupata da figure 
di una tavola dipinta. L'oro veniva applicato su 
una preparazione in gesso e vernice rossa (bolo 
armeno). Il f.0., che ha la funzione di far risaltare 
le figure, ricorre anche nel + mosaico e nella + 
miniatura. 

Fontaine Pierre-Frangois-Le6nard (Pontoise 
1762 - Parigi 1853) architetto e decoratore france- 
se. A lui e a Charles Percier (Parigi 1764-1838), 
con cui collaborò costantemente, si deve la realiz- 
zazione di vari progetti architettonici e urbanistici 
loro affidati da Napoleone. Fontaine e Percier fu- 
rono gli iniziatori del cosiddetto «stile impero», 
che ebbe la sua espressione più tipica nella deco- 


razione di interni, nell’arredo e nelle suppellettili, 
e fu divulgato soprattutto attraverso un loro ma- 
nuale, il Ragguaglio delle decorazioni di interni 
(1812). La loro prima commissione ufficiale fu, 
nel 1800, il rimaneggiamento della residenza di 
campagna della Malmaison, che divenne un mo- 
dello di decorazione per le corti di tutta Europa; 
lavorarono inoltre alla sistemazione e all’amplia- 
mento del Louvre, al Palazzo delle Tuileries (per 
il quale costruirono, come ingresso alla corte, 
l’Arc du Carrousel), alla trasformazione dei ca- 
stelli reali di Versailles, Saint-Cloud, Compiègne, 
Chambord, Fontainebleau ecc. A essi fu affidato 
anche il maggior progetto urbanistico di Napoleo- 
ne: la sistemazione della zona a nord delle Tuile- 
ries con rue de Rivoli, rue de Castiglione, rue e 
place des Pyramides, basata sulla ripetizione 
uniforme di uno stesso tipo di facciata. Con Per- 
cier e Fontaine l'influenza esercitata dagli «archi- 
tetti della rivoluzione» sulla cultura europea la- 
scia il posto a una diversa egemonia artistica della 
Francia, fondata sulle mode, il prestigio, il potere 
dell’impero. 

Fontainebleau, Scuola di tendenza artistica svi- 
luppatasi in Francia nel sec. xvi. L’origine della 
fortuna di F. come centro artistico risale alla pre- 
dilezione manifestata nel 1528 per l'allora mode- 
sto castello, ai margini della foresta di Bièvre, da 
parte di Francesco 1, rientrato in patria dopo la 
sconfitta di Pavia e l’umiliante esperienza della 
prigionia: desideroso di riaffermare il suo presti- 
gio, il sovrano intese creare una corte che potesse 
competere in splendore e ricchezza con i maggio- 
ri centri italiani ed europei. A dirigere i lavori di 
decorazione degli appartamenti reali fu chiamato 
da Venezia, forse per suggerimento dell’ Aretino, 
il Rosso Fiorentino che, giunto in Francia nel 
1530, volle presso di sé altri artisti italiani; L. Pen- 
nì e soprattutto il Primaticcio (1532), già attivo a 
Mantova con Giulio Romano. Divenuto «impre- 
sario» di una corte principesca e dotato di ampi 
poteri, il Rosso seppe dar vita nel giro di pochi 
anni a un attivissimo cantiere, addestrando squa- 
dre di pittori a fresco, stuccatori e intagliatori e 
creando, in particolare con la decorazione della 
galleria di Francesco 1, modelli ornamentali di 
straordinaria originalità, destinati a incontrare 
enorme e immediata fortuna negli ambienti arti- 
stici francesi. Alla sua morte (1540) la direzione 
dei lavori fu assunta dal Primaticcio che, affian- 
cato da Nicolò dell’Abate (dal 1552), continuò 
l’opera del Rosso Fiorentino fino alla completa 
affermazione di una nuova cultura artistica, rie- 
cheggiante in forme di estenuata eleganza motivi 
rinascimentali o ispirati all’antico. Distrutti o ra- 
dicalmente trasformati nel Settecento numerosi 
ambienti del castello (in particolare il padiglione 
di Pomona, l'appartamento dei Bagni e la galle- 
ria di Ulisse), rimangono ora, oltre alla galleria di 
Francesco 1, le decorazioni della camera della du- 
chessa d’Etampes e della sala da ballo e, soprat- 
tutto, i numerosi quanto preziosi disegni del Pri- 
maticcio e di altri artisti. alta testimonianza dello 
splendore di F. al tempo di Francesco 1 e dei suoi 
immediati successori. All’elaborazione della 
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1 La galleria di Francesco ta Fontainebleau. 2 «Giovane dama alla toeletta» (1560 ca): dipinto di anonimo. Digione, 
Musée des Beaux-Arts. 3 Stucchi (1541-44) del Primaticcio nello scalone del Re al castello di Fontainebleau. 
4 «Procri e Cefalo»: disegno (part.) del Maestro di Flora. New York, coll. priv. 


«maniera» di F., con la sua predilezione per le fi- 
gure nude e per le forme allungate, sinuose, in- 
trecciate, per i cartigli e le grottesche, per i temi 
mitologici e le oscure allegorie, contribuirono di- 
rettamente anche altri artisti italiani che soggior- 
narono presso la corte francese: B. Cellini autore, 
tra l’altro, della celebre Saliera di Francesco 1 
(1543, Vienna, Kunsthistorisches Mus.), il Vigno- 
la, il Serlio. Tale «maniera» si diffuse soprattutto 
attraverso l’attività di incisori (A. Fantuzzi, J. Mi- 
gnon, R. Boyvin, P. Milan) che crearono autenti- 
ci repertori di motivi iconografici e ornamentali, 
derivati dalle invenzioni del Rosso e del Prima- 
ticcio ma destinati a trovar risonanza in ogni ge- 
nere di attività artistica: in pittura (Maestro di 
Flora, F. Clouet, i Cousin), in scultura (J. 
Goujon, G. Pilon), negli arazzi, nei tessuti, nell’o- 
reficeria, nella ceramica, nelle vetrate, negli smal- 
ti, e perfino negli allestimenti teatrali e negli ap- 
parati per le feste di corte, riecheggiati nei dipin- 
ti di A. Caron. Dopo un periodo di crisi durante il 
regno di Enrico nl, i cantieri di F. ripresero im- 
portanza con Enrico iv, quando i programmi di 
decorazione del castello vennero proseguiti e am- 
pliati a opera di artisti francesi e originari delle 


Fiandre: T. Dubreuil, A. Bosschaert, M. Fréminet. 
Fontainebleau, Scuola di -» Barbizon, Scuola di. 
Fontana (sec. xv1) famiglia di maiolicari italiani. 
Originari di Casteldurante, furono attivi a Urbi- 
no. Il capostipite fu GuIDo detto Durantino (1490 
ca -1576). Dei tre figli di Guido, noti appunto co- 
me 1 F., il più celebre fu orazio (1510-71), autore 
di istoriati di tipo classico (decorati cioè con sog- 
getti mitologico-storici) e fornitore dì un corredo 
di vasi da farmacia donati dal duca di Urbino alla 
Santa Casa di Loreto, dove ancora si conservano. 
Per il duca Guidobaldo della Rovere i F. realizza- 
rono un grande servizio (oggi in parte al Victoria 
and Albert Mus., in parte al Bargello di Firenze) 
con un raffinatissimo ornato «a raffaellesche» 
isprato alle grottesche di Raffaello. 

Fontana (secc. xvi-xvn1) famiglia di architetti ita- 
liani. Provenienti dal Canton Ticino, i F. furono 
uno dei nuclei di quelle maestranze settentrionali 
che, per tutto il Cinque-Seicento, si distinsero per 
i loro interventi tecnici e funzionali sul tessuto ur- 
bano di Roma. pemenice (Melide 1543 - Napoli 
1607), giunto a Roma giovanissimo, si segnalò per 
opere di ingegneria e idraulica, fra cui l'erezione 
dell'obelisco davanti a San Pietro e la condotta 
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delle acque sul colle del Quirinale. Sotto il ponti- 
ficato di Sisto v (1585-90) progettò e attuò il rin- 
novamento urbanistico di Roma con l’apertura di 
via Sistina e delle vie che da Santa Maria Maggio- 
re portano a San Giovanni in Laterano, a Santa 
Croce in Gerusalemme e a San Lorenzo. I trac- 
ciati delle nuove strade e le piazze create nei loro 
punti di intersezione prepararono la strada all’ur- 
banistica seicentesca e alla sua polifocalità. Fra le 
numerose opere di Domenico si ricordano la nuo- 
va Biblioteca Vaticana (1587-90), la facciata del 
Palazzo del Laterano, l’edificio della Scala Santa e 
la Cappella del Santissimo Sacramento in Santa 
Maria Maggiore, a pianta centrale, in cui egli tra- 
sportò tutt’intera, con ardito intervento tecnico, 
la Cappella del Presepe, un piccolo e antichissimo 
oratorio. Dell’attività romana lasciò notizia in un 
libro pubblicato nel 1590 (Della trasportazione 
dell’obelisco vaticano et delle fabriche di nostro si- 
gnore papa Sisto v). Dal 1592 realizzò a Napoli la- 
vori di idraulica (acquedotto del Sarno) e di ar- 
chitettura, come gli interventi nel Palazzo Reale, 
il cui ritmo severo e rigoroso nei tre ordini so- 
vrapposti venne rotto dal vivace chiaroscuro del 
primo piano a porticato, un tempo totalmente 
aperto. Suo nipote caRrLo (Brusata 1634 - Roma 
1714) eseguì numerose opere di architettura fra 
cui si segnalano Santa Margherita in Trastevere, 
San Biagio in Campitelli e particolarmente la fac- 
ciata concava di San Marcello al Corso (1683): qui 
la pittorica morbidezza appresa dal Bernini, da C. 
Rainaldi e dal Borromini si unisce a una composi- 
zione sobria e chiara. Questa ricerca di equilibrio 
classico e di chiarezza compositiva fu una costan- 
te dell’architettura di Carlo, il quale compì accu- 
rate ricerche sull'antico, pubblicando il primo stu- 
dio tecnico e filologico su San Pietro (1694) e ten- 
tandone altri per il Colosseo e per Montecitorio. 
Ricostruì il portico antistante a Santa Maria in 
Trastevere; diede i disegni per il Santuario di 
Sant'Ignazio a Loyola; costruì il severo e funzio- 
nale Palazzo dei Tribunali; decorò palazzi e cap- 
pelle gentilizie in mumerose chiese (Cappella 
Cybo in Santa Maria del Popolo, 1683-87) e fu 
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successore del Bernini alla carica di architetto pa- 
pale. FRANncEScO (Roma 1668 - Castelgandolfo 
1708), figlio di Carlo, svolse una multiforme atti- 
vità e nutri interessi anche letterari. Fu professore 
all’Accademia di San Luca, che egli contribuì, in- 
sieme al padre, a rinnovare e a riportare in auge 
dandole una nuova sede in Campidoglio. Fra le 
opere da lui eseguite si ricorda il rifacimento del 
soffitto ligneo della chiesa di San Pietro in Vincoli. 
Fontana Annibale (Milano 1540 ca - 1587) scul- 
tore italiano. Dopo gli esordi come incisore di cri- 
stalli e medaglista nel solco di L. Leoni, si recò a 
Roma e a Palermo (1570) presso lo scultore V. 
Gaggini. Di ritorno a Milano, gravitò nella cer- 
chia del Lomazzo e frequentò il vivace ambiente 
dell’ Accademia della Val di Blenio. La sua fama è 
legata, oltre che all’attività di bronzista, alla deco- 
razione della chiesa di Santa Maria presso San 
Celso a Milano: qui, dal 1574, eseguì Profeti e Si- 
bille (1575-77), i rilievi con l’Adorazione dei pa- 
stori e la Presentazione al tempio (1580), e il grup- 
po di statue che corona la facciata (1584). Nella 
stessa chiesa si trova una sua celebre Assunta 
(1585-86), in cui il manierismo di P. Tibaldi e dei 
toscani (Bandinelli, Giambologna) è temperato 
da un nuovo sentimento religioso che riflette il cli- 
ma instaurato a Milano da Carlo Borromeo. 

Fontana Lavinia (Bologna 1552 - Roma 1614) 
pittrice italiana. Figlia e allieva di Prospero F. 
(1512-97), interpretò in maniera elegante modelli 
di Raffaello, Parmigianino e T. Zuccari (San 
Francesco di Paola benedice un princi pe fanciullo, 
1590, Bologna, Pin. Naz.). Il genere che la rese ce- 
lebre fu il ritratto, in cui emulò i modelli di S. An- 
guissola (Autoritratto alla spinetta, 1577, Roma, 
Gall. dell’ Acc. di San Luca) ed espresse le esigen- 
ze di severità morale della controriforma (La fa- 
miglia Gozzadini, 1584, Bologna, Pin. Naz.). 

Fontana Lucio (Rosario di Santa Fé 1899 - Co- 
mabbio, Varese, 1968) scultore e pittore italiano 
di origine argentina. Dopo aver lavorato in Ar- 
gentina col padre scultore, frequentò l’ Accademia 
di Brera a Milano, allievo di A. Wildt. Negli anni 
Trenta fu in contatto con il gruppo degli astrattisti 
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1 «Concetto spaziale» 
(1963): olio su tela, 

cm 176 X123. Coll. priv. 
2 «Concetto spaziale: 
natura» (1959): bronzo, 
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coll. priv. 
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lombardi (prima personale alla gall. milanese del 
Milione) e con il movimento internazionale Ab- 
straction-Création. Il passaggio dalla «rappresen- 
tazione» (Signorina seduta, bronzo colorato, 1934, 
Milano, Civ. Mus. d'Arte Cont.) all’«invenzione» 
si verifica, in quel periodo, sotto il segno del gusto 
arbitrario per il colore e la materia nella loro pie- 
na fisicità, e trova una prima espressione nelle ta- 
volette in cemento colorato e graffito (Uomini a 
cavallo, 1932, Milano, Civ. Mus. d'Arte Cont.; 
Scultura, 1934, Torino, Gall. Civ. d'Arte Mod.), 
sviluppandosi anche attraverso l’attività di cera- 
mista, iniziata ad Albisola (1935-36) e continuata 
alle manifatture di Sèvres. Durante la guerra fu in 
Argentina; nel 1946 elaborò il Manifiesto blanco, 
dichiarazione di poetica neofuturista per un’arte 
adeguata ai tempi, «basata sull'unità del tempo e 
dello spazio», che si concretizzò nelle opere spa- 
zialiste realizzate dopo il ritorno in Italia: gli am- 
bienti (il primo nel 1949 alla gall. milanese del Na- 
viglio, Ambiente spaziale con forme spaziali e luce 
nera), progettati per non essere né pittura né scul- 
tura ma «forme, colore, suono attraverso gli spa- 
zi» (Manifesto tecnico dello spazialismo), e i Con- 
cetti spaziali* (dal 1951), dove il problema dello 
spazio è affrontato attraverso la perforazione o il 
taglio del supporto di volta in volta usato (carta, 
tela, zinco, rame). L’interesse per la materia ritor- 
na, a partire dal ‘59, con la realizzazione di grandi 
masse sferoidali in gres— le Nature- carattenzzate 
da una primordiale semplificazione delle forme. 

Fontana Prospero (Bologna 1512-97) pittore ita- 
liano. Si formò in un clima raffaellesco presso In- 
nocenzo da Imola, poi a Genova (1526-36 ca) ac- 
canto a Perino del Vaga; quindi entrò nell’orbita 
michelangiolesca a Roma e a Firenze, dove colla- 
borò col Vasari (1565). A Bologna completò la 
decorazione della Cappella Poggi iniziata da P. 
Tibaldi ed eseguì gli affreschi della Palazzina del- 
la Viola e della cappella del Palazzo Comunale. 
Interprete delle istanze dell'arcivescovo Paleotti, 
dipinse pale di austera concezione riformata (E/e- 
mosina di sant'Alessio, 1573, Bologna, San Gia- 
como Maggiore), una serie di Sacre Famiglie di 
robusta ed elaborata concezione formale (Mel- 
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«Solitudine» (1875): olio su tela, 
cm 115x150. Reggio Emilia, Musei 
Civici, Galleria Fontanesi. 
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bourne, Gall. of Victoria; Dresda, Gemaldegal.) e 
notevoli ritratti (Gentildonna, Bologna, Mus. Da- 
via Bargellini). 

Fontanesi Antonio (Reggio Emilia 1818 - Torino 
1882) pittore italiano. Si formò a Reggio, alla mo- 
desta scuola di P. Minghetti. Trasferitosi a Torino 
nel 1847, partecipò alla prima guerra d’indipen- 
denza da volontario. Rifugiato politico a Ginevra 
fino al 1860, rinnovò in senso romantico il suo lin- 
guaggio ancora settecentesco (Riposo in riva al la- 
go, disegno, Torino, coll. priv.). Nel 1855 fu a Pari- 
gi per l’Esposizione universale e s’interessò alla 
nuova pittura francese, soprattutto a C. Corot e al- 
la Scuola di + Barbizon; recatosi a Londra nel 
1865, studiò W. Turner e J. Constable. Dopo es- 
sersi messo in luce all'Esposizione nazionale di Fi- 
renze del 1861 (La quiete, 1861, Torino, Gall. Civ. 
d'Arte Mod.), nel 1869 si stabilì a Torino come in- 
segnante di paesaggio alla regia Accademia A lber- 
tina. Di questi anni, i più felici della sua pittura, so- 
no i dipinti più noti: Aprile (1872-73), La stalla 
(1872-73), Alla sorgente (tutte a Torino, Gall. Civ. 
d'Arte Mod.), Bufera imminente (1974, coll. priv. 
La solitudine (1875, Reggio Emilia, Mus. ci) 
Dal 1876 al 1878 fu a Tokyo, a dirigere una scuola 
d’arte; ammalatosi, fu costretto a ritornare a Tori- 
no, dove riprese l'insegnamento all'accademia. La 
sua pittura è pervasa da una costante vena di inti- 
mismo romantico, espresso nell’ambito di una lu- 
minosità fluida e sottile e di colori velati che ten- 
dono alla monocromia. Notevole la sua influenza 
sui pittori di paesaggio del Piemonte, della Scuola 
di Rivara in particolare. Finissimo disegnatore (pa- 
stelli e carboncini), F. fu anche eccellente ac- 
quafortista, con una produzione improntata a sin- 
tetici ed essenziali effetti di luce (Sole d'inverno, 
Torino, Gall. Civ. d'Arte Mod.). 

Fontebasso Francesco (Venezia 1707-69) pitto- 
re italiano. Si formò su S. Ricci e soprattutto su 
G.B. Tiepolo, che restano i punti di riferimento 
del suo versatile eclettismo. Affrontò instancabil- 
mente ma con vena discontinua temi storici 
(Trionfi di Scipione, Santa Bona di Treviso, Ca’ 
Zenobio; Ricevimento, Venezia, Coll. Asta) e 
grandi decorazioni ad affresco (tra cui quelle per 
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il Palazzo d’Inverno di San Pietroburgo, 1760-61). 
Svolse anche attività di ritrattista. 

fonte battesimale vasca in pietra di varia forma 
che contiene l’acqua battesimale (+ battistero). 
Foppa Cristoforo + Caradosso. 

Foppa Vincenzo (Bagnolo Mella, Brescia, 1430 ca - 
Brescia 1515 ca) pittore italiano. L’originaria for- 
mazione gotica, attestata dalla giovanile Madonna 
della siepe (Settignano, Coll. Berenson), venne 
presto sopraffatta da influssi padovani (J. Bellini, 
A. Mantegna), già evidenti nel risentito plastici- 
smo e nel taglio umanistico dei Tre Crocifissi (1450 
o 1456, Bergamo, Acc. Carrara). Attivo dopo il 1460 
soprattutto a Milano, F. portò a termine vaste im- 
prese decorative, di cui (perduti gli affreschi per il 
portico dell'Ospedale Maggiore e per il Banco 
Mediceo) rimane solo il ciclo con Storie di san Pie- 
tro Martire per la Cappella Portinari in Sant Eu- 
storgio, apice della sua arte e caposaldo della pit- 
tura lombarda (1468). Se l'ampiezza del respiro 
compositivo e il felice rapporto istituito con lo spa- 
zio architettonico collegano questi affreschi a mo- 
delli padovani e toscani, assolutamente originale 
appare la moderna sensibilità atmosferica che at- 
tenua il rigore delle squadrature prospettiche e su- 
bordina le figure all'ambiente (oprafiuito nella 
scena del Martirio del santo, risolta in un’apertura 
paesistica di mirabile ampiezza). Proprio questo 
modo d’accostarsi alla realtà dimostra la sostan- 
ziale indipendenza di F. rispetto agli altri protago- 
nisti del rinascimento settentrionale, dal Mantegna 
a Giovanni Bellini; così come lo dimostra la sua 
personale capacità di cogliere le apparenze con- 
crete al di fuori di ogni filtro idealizzante, attraver- 
so un’inedita percezione naturalistica della luce. Il 
pittore lavorava intanto anche a Genova, dove 
eseguì un ciclo d’affreschi nella Cattedrale e un 
polittico in San Domenico (opere perdute), e so- 
prattutto a Pavia, città di cui acquistò la cittadinan- 
za nel 1468 e dove, per incarico del duca Galeazzo 
Maria, collaborò dal 1474 con Zanetto Bugatto e 
Bonifacio Bembo alla decorazione della grandiosa 
Ancona delle Reliquie per il Castello, andata poi 
distrutta. Le opere dipinte fra il 1470 e il 1485 se- 
gnano la piena maturità dell’artista, ormai giunto a 
dominare da indiscusso caposcuola (fino almeno 
all'arrivo di Leonardo) il panorama della pittura 
non solo lombarda, ma anche ligure e piemontese. 
AI 1475 risale la Madonna del libro (Milano, Ca- 
stello Sforzesco), definita per compatti volumi di 
purezza quasi pierfrancescana, ma addolcita da un 
chiaroscuro finissimo che dà un tono d’inconfondi- 
bile raccoglimento all’espressione del volto; al 1477 
si data l’inizio degli affreschi per la Cappella Ave- 
roldi in Santa Maria del Carmine a Brescia, con- 
clusi entro il 1486; al 1485 il polittico della Pin. di 
Brera a Milano, proveniente da Santa Maria delle 
Grazie a Bergamo: opere in cui la raccolta monu- 
mentalità delle figure viene sottolineata dalla ten- 
denza del colore a fondersi in severe armonie di 
grigi. La pala col Martirio di san Sebastiano (Mila- 
no, Castello Sforzesco) e l'affresco con lo stesso 
soggetto (1487-89. Milano, Brera), gli affreschi per 
Santa Maria di Brera (Milano, Brera) e la pala 
Bottigella (1465-85, Pavia, Mus. Malaspina) indi- 
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Vincenzo Foppa 


«JI miracolo di Narni»: affresco del ciclo con «Storie di 
san Pietro Martire» (1468) nella Cappella Portinari in 
Sant'Eustorgio a Milano. 


cano nei calcolati ritmi compositivi e nella nuova 
grandiosità dell’involucro architettonico-spaziale 
la volontà del pittore di misurarsi con la visione di 
Bramante, pur senza sacrificarle quel peculiare so- 
strato di naturalismo che resta alla base della sua 
ispirazione, ribadito nel San Gerolamo penitente 
(1485-90 ca, Bergamo, Acc. Carrara) insieme a 
uno spiccato interesse per i problemi luministici. 
Dopo un soggiorno a Savona, dove dipinse due 
polittici d’impronta alquanto arcaizzante (uno per 
M. Formari, 1489, Savona, Pin.; l’altro, con L. Brea, 
1490, per il cardinale Giuliano della Rovere, futu- 
ro Giulio 11, nell’Oratorio di Santa Maria di Castel- 
lo, proveniente dalla Cattedrale), e un rientro a 
Milano per realizzare il perduto Compianto su Cri- 
sto morto (1498, già Berlino, Staatl. Mus.), F. si tra- 
sferì a Brescia, dove visse appartato fino alla mor- 
te, dipingendo, insegnando e ponendo le premesse 
per lo sviluppo di una rigogliosa scuola locale (Sa- 
voldo, Moretto). Nonostante i sintomi di una certa 
stanchezza, le opere tarde attestano uno sforzo 
d'aggiornamento che si traduce in nobili partiti 
compositivi già quasi cinquecenteschi ( Adorazio- 
ne dei Magi, Londra, Nat. Gall.) e. d'altro lato. la 
fedeltà a quei valori di ventà e di concretezza che, 
dopo di lui, saranno un'inconfondibile caratteristi- 
ca della pittura lombarda fino a Caravaggio (Pala 
dei mercanti, 1505-10), e Stendardo d'Orzinuovi, 
1514. Brescia, Pin. Tosio-Martinengo). 

Forabosco Gerolamo (Venezia 1605 - Padova 
1679) pittore italiano. Allievo del Padovanino. ne 
derivò un senso del colore affocato che è tipico 
della interpretazione secentesca di Tiziano (Sal- 
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tisti del Fronte nuovo delle arti, del mac e astratti- 


vataggio miracoloso, Malamocco, Parrocchiale), 


arricchendolo di spunti tratti da J. Liss, da D. Fet- 
ti e dai bolognesi. Fu ritrattista penetrante e ironi- 
co (Dama, Vienna, Kunsthistorisches Mus.; La 
Menichina, Roma, Gall. Naz. d'Arte Antica). 
Forain Jean-Louis (Reims 1852 - Parigi 1931.) pit- 
tore, disegnatore e incisore francese. Dopo aver 
frequentato brevemente lo studio di J.-B. Car- 
peaux a Parigi, iniziò nel 1875 un’originale attività 
grafica, pubblicando litografie su giornali satirici 
parigini, poi raccolte in volumi. Ammiratore di 
Goya, Daumier e Rembrandt, creò uno stile ener- 
gico, apertamente illustrativo, espressivo della vi- 
ta quotidiana e popolare. Tra le serie di disegni ri- 
cordiamo La commedia parigina e Tempi difficili 
(1893), Dolce paese (1897) e infine Dalla Marna al 
Reno (1921), caricature contro la guerra. A ll'epo- 
ca dell'affare Dreyfus, fondò con Caran d’Ache il 
giornale «Pss't», di tono conservatore e nazionali- 
sta (1898-99); divenne poi, fino al 1920, collabora- 
tore di «Le Figaro». F. fu ritrattista acuto, attento 
alla caratterizzazione sociale dei personaggi. Ne- 
gli ultimi anni si dedicò alla pittura, prediligendo 
temi religiosi e tonalità cupe (// figlio! prodigo, 
1909, Boston, Public Library). 

Forces nouvelles gruppo artistico francese. At- 
tivo a Parigi fra 1935 e 1939, era costituito da H. 
Héraut e dai pittori R. Humblot, H. Jannot, J. 
Lasne, A. Pellan, G. Rohner, P. Tal-Coat, acco- 
munati, in polemica con l’impressionismo e le 
avanguardie storiche, dalla volontà di ritornare 
al disegno e alla coscienza del mestiere guardan- 
do alla natura sulla base della grande tradizione 
dell’arte. La loro pittura, di solida strutturazione, 
con alle spalle la tradizione moderna di F. Vallot- 
ton, A. Derain, R. de La Fresnaye, anticipava la 
figurazione «esistenzialista» dei secondi anni 
Quaranta. Collegabile a F.n. è il gruppo della 
Nouvelle génération che nel 1936 partecipò al 
primo omonimo Salon parigino: ne erano mem- 
bri R. Oudot, R. Legueult, L. Zack, F. Gruber, 
M. Gimond e P. Couturier. I due gruppi parteci- 
parono alla seconda esposizione della Nouvelle 
génération (1938), in occasione della quale al nu- 
cleo originario di F.n., dal quale si erano staccati 
Tal-Coat e Pellan, si aggiunsero tra gli altri E. Pi- 
gnon. A. Fougeron e lo scultore G. Richier. 
formatura + fusione. 

Forma gruppo artistico italiano, costituito nel 
1947 da C. Accardi, U. Attardi, P. Consagra, P. 
Dorazio, M. Guerrini, A. Perilli, A. Sanfilippo e 
G. Turcato: il manifesto del gruppo fu pubblicato 
nel primo e unico numero della rivista «Forma 1» 
(aprile 1947). Elemento comune era l'indirizzo 
astrattista sia pure con diversa prevalenza, nei sin- 
goli esponenti. dei vari fattori: cromatici, formali, 
segnici e talvolta materici. Il gruppo, in aperto 
confronto con il realismo sociale e il populismo 
degli ambienti artistici romani e milanesi, rivendi- 
cava una precisa caralterizzazione ideologica: 
«Noi ci proclamiamo formalisti e marxisti, convin- 
ti che i termini [...] non siano inconciliabili». Nel 
194 gli artisti del gruppo furono tra gli organizza- 
tori dell'importante mostra Arte astratta in Italia 
(Roma, Gall. di Roma). comprendente anche ar- 


sti italiani della precedente generazione. Il gruppo 
si sciolse alla fine del 1949. 

formella tavoletta di varia forma e dimensione, 
dipinta, intagliata o scolpita con paesaggi o figure. 
Forment Damian (Valencia 1480 ca - Santo Do- 
mingo de la Calzada 1541) scultore spagnolo. Dal 
1509 a Saragozza, vi eseguì l’altare maggiore della 
chiesa del Pilar (1511), enorme trittico in alaba- 
stro, ricchissimo di decorazioni e figure, ma geo- 
metricamente ordinato e ripartito, con chiari ele- 
menti stilistici rinascimentali. Tali caratteristiche, 
dovute forse al contatto con artisti fiorentini, si 
accentuano nelle opere successive, come i retabli 
della Cattedrale di Huesca (1520-35) e della chie- 
sa di Santo Domingo de la Calzada (1537-39). 
Formigine + Marchesi, Andrea. 

fornice apertura adarco di una costruzione (arco 
trionfale, acquedotto, ponte ecc.). 

foro la piazza centrale delle città di fondazione 
romana o romanizzate; dapprima sede delle atti- 
vità commerciali, poi anche di quelle politiche, 
giudiziarie, religiose, fu via via abbellita con mo- 
numenti sacri e civili. Secondo il modello codifi- 
cato da Vitruvio, sorgeva in corrispondenza del- 
l'incrocio tra + cardo e decumano. 

Forster Ludwig Ritter von (Bayreuth 1797 - Glei- 
chenberg 1863) architetto tedesco. Di formazione 
neoclassica, operò soprattutto a Vienna. Nel 1858 
vinse il concorso bandito dall'imperatore France- 
sco Giuseppe per la sistemazione della zona anu- 
lare (il Ring) ricavata intorno al centro di Vienna 
con la demolizione delle mura e dei bastioni. Di- 
segnò inoltre il piano per l'espansione della città 
nell’area di Brigittenau. Il figlio EMIL (Vienna 
1838-1909) realizzò a Vienna molte opere di gusto 
neorinascimentale (Ringtheater, 1873, distrutto; 
Istituto di Credito Fondiario, 1884-87). 

Forte Luca (Napoli 1600/05 - prima del 1670) pit- 
tore italiano. A Napoli fu tra i primi a specializ- 
zarsi nella natura morta (ricordiamo, entrambe 
firmate, la Natura morta con tuberose e coppe di 
cristallo della Gall. Naz. di Arte Antica di Roma e 
la Coppia di nature morte con fiori e frutti, già 
Coll. Cyril Humphris a Londra, in precedenza at- 
tribuita a Caravaggio). Nella sua opera l'influenza 
di Caravaggio converge con quella della pittura 
romana e spagnola (in particolare G.B. Crescenzi 
e Blas de Ledesma). 

Fortuny y Madrazo Mariano (Granada 1871 - 
Venezia 1949) pittore e decoratore spagnolo. Fi- 
glio di M.F. y Marsal, visse a lungo a Venezia. Ar- 
tista eclettico, è ricordato, oltre che per le sue ri- 
cerche nel campo della tecnica teatrale (cupola 
F.), per la serie di tappeti e stoffe, di gusto raffina- 
tamente decadente, alla cui fabbricazione dedicò 
gran parte della sua attività. 

Fortuny y Marsal Mariano (Reus, Catalogna, 
1838 - Roma 1874) pittore e incisore spagnolo. Di 
povera famiglia, precocissimo, si formò alla 
Escuela de Bellas Artes y Oficio a Barcellona; nel 
1858 era a Roma. dove trascorse gran parte della 
sua vita. Dopo un viaggio in Marocco (1860), fu a 
Parigi, dove incontrò P. Gavarni e J.-A. Meisson- 
nier, che ebbe su di lui grande influenza. Sostenu- 
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Hong Kong. 


to dall’organizzazione mercantile di Goupil, il suo 
stile, elegante ma superficialmente virtuosistico, 
ebbe uno straordinario successo sia con i dipinti di 
soggetto storico (specialmente scene galanti in co- 
stume) sia con i temi esotici o folcloristici (La Vi- 
caria, 1870, Barcellona, Mus. d’Arte Mod.). Oggi 
dimenticato, F. ebbe in vita fama internazionale: 
osannato da critici e pubblico, accumulò un’enor- 
me ricchezza. La sua abitazione in Villa Giulia a 
Roma era di splendore principesco, e i suoi fune- 
rali furono imponenti. La sua opera, il suo stesso 
successo, sono esemplari del gusto e del costume 
imperanti nella seconda metà dell’Ottocento. 
Foster Norman (Manchester 1935) architetto in- 
glese. Influenzato fin dagli esordi dalla corrente 
del + produttivismo, in particolare dall’opera di 
R.B. Fuller e di K. Wachsmann, così come dai ri- 
sultati progettuali e tecnici dello studio Skidmore, 
Owings & Merrill, F. ha sviluppato con grande 
maestria 1 temi dell’architettura + high-tech, tan- 
to da esserne riconosciuto come uno dei più rap- 
presentativi esponenti. Dopo aver collaborato per 
“pom anno con i coniugi Rogers e con la moglie 
. Cheeseman (studio Team 4), dal 1967 ha co- 
stituito un proprio studio professionale, la Foster 
Association, di fama internazionale. La ricerca di 
tecnologie costruttive e impiantistiche industria- 
lizzate ma raffinate, la predilezione per la traspa- 
renza degli «involucri», la proposta di soluzioni ti- 
pologiche innovative, tratti già evidenti nelle pri- 
me opere (sede della società Willis, Faber and 
Dumas a Ipswich, Suffolk, 1970), diventano 1 ca- 
ratteri dominanti delle sue opere. Tra le numero- 
se realizzazioni si ricordano: il Sainsbury Center 
for Visual Art a Norwich (1978), il terminal della 
nuova aerostazione di Londra, lo Stansted Air- 
port (1981-91), la sede della Hong Kong and 
Shanghai Bank a Hong Kong (1981-86), la media- 
teca di Nîmes (1985-93), la sede della Commerz- 
bank a Francoforte sul Meno (1991-97) e la ri- 
strutturazione del Reichstag a Berlino (1993-99). 
fotografia complesso delle tecniche di produzio- 
ne e riproduzione di un'immagine stabile fissata 
su un supporto materiale attraverso l’azione di- 
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retta o variamente mediata della radiazione lumi- 
nosa. L'enorme repertorio di immagini fotografi 
che realizzabili dal punto di vista tecnico dipende 
dalle radiazioni utilizzate (oltre alla luce, anche 
radiazioni non percepibili dall'occhio umano, 
quali i raggi infrarossi, ultravioletti, X e gamma), 
dagli strumenti di ripresa e riproduzione, dalle so- 
stanze e dai materiali fotosensibili attraverso i 
quali si ottiene l’impressione e dai processi fisico- 
chimici per mezzo dei quali si sviluppa, si fissa e si 
stampa l’immagine. 

BI ORIGINI E) EVOLUZIONE TECNICA DEL MEZZO FO- 
TOGRAFICO. La storia della scoperta e dell’im piego 
funzionale o espressivo delle tecniche fotografi- 
che non può essere intesa separatamente dall’e- 
voluzione del pensiero teorico e dalla pratica del- 
le altre arti visive. Già nella Historia naturalis Pli- 
nio il Vecchio collega l’origine della pittura e del- 
la scultura al desiderio di rendere permanente l’a- 
spetto effimero del reale fissando graficamente le 
ombre proiettate su una parete grazie a una lan- 
terna, mentre Leon Battista Alberti, riconducen- 
do la nascita della pittura al mito di Narciso, la in- 
tende quale diretto rispecchiamento della natura. 
AI suo affermarsi, nel quarto decennio del sec. 
xIXx, la f. si manifesta come un'arte nata già adulta 
dalla fortunata confluenza di necessità socio-cul- 
turali e di consolidate esperienze tecnico-scientifi- 
che. Da una parte convergono in essa le ricerche 
artistiche sulla rappresentazione prospettica, non- 
ché l’impiego di macchine per disegnare (Alberti, 
Leonardo, Diirer) e del fenomeno, noto dall’anti- 
chità, della camera oscura (Ruggero Bacone, 
Leonardo, Cesare Cesariano, Gerolamo Carda- 
no, Giambattista Della Porta, Daniele Barbaro, 
Athanasius Kircher); dall'altra gli esperimenti sul- 
la fotosensibilità di differenti sostanze (clorofilla, 
coloranti organici o minerali, sali metallici) già 0s- 
servata, per es., da Alberto Magno. Nel 1727 il 
chimico tedesco Johann Heinrich Schulze forni- 
sce la prima esaustiva descrizione scientifica della 
proprietà del carbonato d’argento di annerirsi se 
esposto alla luce. Ma è la necessità di ottenere 
un’immagine aderente al reale e al tempo stesso 
facilmente riproducibile e moltiplicabile in serie — 
in parallelo con la diffusione della tecnica litogra- 
fica di Aloys Senefelder (1796), con la voga del ri- 
tratto «meccanico» alla Silhouette (significativa- 
mente collegata da H. Fiissli alla favola pliniana) 
e al Physionotrace (1786) e con la circolazione 
della camera lucida a oculare prismatico di Wil- 
liam Hyde Wollaston (1807) — ad accelerare. al- 
l'indomani della rivoluzione borghese, il processo 
di messa a punto della tecnica fotografica moder- 
namente intesa. Le esperienze di Schulze. riprese 
nella seconda metà del sec. xvini da Scheele e Se- 
nebier, sono alla base del primo tentativo di ap- 
plicazione pratica della fotosensibilità dei sali 
d'argento effettuato da Thomas Wedgewood e 
Humphrey Davy, che nel 1802 ottengono impres- 
sioni in negativo su carta o su pelle trattata con ni- 
trato d'argento, senza però riuscire a renderle 
permanenti. Soltanto nel 1819. infatti. John Her- 
schel documenta la solubilità dei sali d'argento 
non esposti alla luce in tiosolfito di sodio (allora 
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detto iposolfito, termine conservatosi unicamente 
nel lessico fotografico), diffondendo questo ele- 
mento di fissaggio dell'immagine fotografica a 
partire dal 1839. Dalla metà degli anni Venti, dap- 
prima coadiuvato dal fratello Claude, J.-N. +» 
Niépce riesce a ottenere, anche con l’impiego del- 
la camera oscura, immagini durevoli (matrici inci- 
se per la riproduzione a contatto o prove uniche 
su peltro: «eliografie») sfruttando le proprietà fo- 
tosensibili del bitume di Giudea, assai più stabile 
dei composti d’argento. Partendo da queste ricer- 
che. L.-J-M. + Daguerre, socio di Niépce dal 
1829, mette a punto la tecnica del dagherrotipo 
(una prova unica su lastra di rame argentata, sen- 
sibilizzata con vapori di iodio e sviluppata con va- 
pori di Ein) rendendola pubblica nel 1839 
grazie all'’interessamento dell’Accademia delle 
Scienze e del governo francese. La relativa bre- 
vità dei tempi di posa, l’alta definizione dei parti- 
colari e la preziosità d'aspetto decretano l’imme- 
diato successo del dagherrotipo in tutta Europa e 
negli Stati Uniti, soprattutto come pratico sostitu- 
to della miniatura nella produzione di piccoli ri- 
tratti e vedute. Parallelamente allo sviluppo di 
questa tecnica, altri sperimentatori portano avan- 
ti ricerche originali miranti alla riproduzione del- 
l’immagine su supporto cartaceo trattato con sali 
d'argento. Il francese Hippolyte Bayard realizza, 
entro il 1839, positivi diretti su carta in copia uni- 
ca, tentando senza fortuna di divulgare il proprio 
ritrovato in alternativa a quello di Daguerre. Nel- 
lo stesso anno, l'inglese W.H.F. + Talbot, che già 
dalla prima metà del decennio aveva utilizzato la 
carta sensibilizzata per stampe a contatto o per fis- 
sare l’immagine della camera oscura, diffonde, 
sempre in concorrenza con il dagherrotipo, la tec- 
nica del disegno fotogenico. Il ritrovato di Talbot, 
poi radicalmente perfezionato dallo stesso inven- 
tore nel più rapido e versatile calotipo (0 talboti- 
po). inaugura la f. come ancora oggi la si intende, 
introducendo il duplice passaggio da un unico 
esemplare negativo cartaceo direttamente ripreso 
(dove l’annerimento dei sali d'argento esposti alla 
luce crea un'immagine dal chiaroscuro invertito) a 
un numero virtualmente illimitato di stampe posi- 
tive, sempre su carta, sulle quali una nuova espo- 
sizione alla luce attraverso il negativo reinverte i 
toni, ripristinandone la corrispondenza al reale. 
Proprio in relazione a questo procedimento Her- 
schel, che vi aveva contribuito in modo sostanzia- 
le divulgando le proprietà fissanti dell’iposolfito di 
sodio, introduce il termine «fotografia», in sostitu- 
zione del più prolisso «disegno fotogenico» non- 
ché quelli oggi consacrati dall'uso di «negativo» e 
«positivo». I continui e complessi sviluppi tecnici 
del mezzo, tesi a migliorarne i processi e a render- 
ne la moltiplicazione concorrenziale rispetto alle 
tecniche incisorie tradizionali, culminano con l’in- 
troduzione del collodio (1851), collante a base di 
nitrocellulosa diluita in alcol ed etere che permet- 
te di utilizzare il vetro come supporto per il nega- 
tivo, ottenendo quindi stampe su carta albuminata 
che possono competere con la definizione di det- 
taglio fino a quel momento insuperata del dagher- 
rotipo. L'efficace ma laborioso procedimento al 
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collodio (le lastre ancora umide dovevano essere 
rapidamente esposte e sviluppate dopo la prepa- 
razione, costringendo l'operatore itinerante a por- 
tare con sé i materiali e le ingombranti attrezzatu- 
re del laboratorio) viene gradualmente sostituito, 
tra l'ottavo e il nono decennio del secolo, dal pro- 
cedimento alla gelatina-bromuro che consente la 
preparazione di negativi asciutti e dotati di grande 
sensibilità, aprendo con decisione la strada alla f. 
istantanea, alla riproduzione fotografica del colo- 
re (dalle esperienze pionieristiche di Levi L. Hill, 
di James Clerk Maxwell e di Gabriel Lippmann, 
fino alle lastre «autochrome» dei fratelli Lumière) 
e soprattutto alla produzione industriale dei mate- 
riali fotografici (lastre e poi pellicole) e di appa- 
recchi portatili sempre più maneggevoli e auto- 
matici: si inaugura così, alle soglie del sec. xx, la 
diffusione planetaria della f. come mezzo di docu- 
mentazione e di comunicazione di massa. 

MI LA FOTOGRAFIA-DOCUMENTO E IL FOTOREPORTAGE. 
La nuova tecnica registra, fin dalla sua prima ap- 
parizione, un’ampia diffusione non solo tra gli ar- 
tisti, ma nei vari campi della cultura, dell'indagine 
scientifica e della comunicazione, contribuendo in 
maniera determinante a un radicale cambiamento 
della percezione e della cognizione del reale, gra- 
zie alla rivoluzionaria possibilità di fissare e di ri- 
produrre immagini universalmente considerate 
«oggettive». Nei suoi vari generi — il ritratto (D.O. 
-+ Hill, André-Adolphe-Eugène Disdéri, Ga- 
spard-Félix Tournachon detto + Nadar), la f. di 
viaggio (Maxime Du Camp, Felice Beato), di do- 
cumentazione (William Stirling, Henri Le Secq, 
Robert Mcpherson, i fratelli + Alinari, Carlo 
Naya) e di cronaca (R. + Fenton, M.B. + Brady, 
Paul Martin, J.-A. + Riis, L.W. + Hine) - il nuo- 
vo mezzo avvia tra la metà dell'Ottocento e i primi 
del Novecento, con esiti formali paragonabili a 
quelli della pittura, un inarrestabile processo di ar- 
chiviazione di ogni aspetto del reale. 

Con il nuovo secolo si assiste dapprima al conso- 
lidarsi della f. come forma di espressione autono- 
ma, quindi al progressivo superamento degli ele- 
menti tradizionali della sua sintassi. Per quanto 
riguarda la diffusione della f. come strumento di 
registrazione, diffusione e interpretazione di av- 
venimenti e di fenomeni di varia portata, va ri- 
cordata l’attività documentaristica di A. + San- 
der in Germania e la campagna della Farm Secu- 
rity Administration (+ FSA), promossa da Roo- 
sevelt all’inizio degli anni Trenta per documenta- 
re le dure condizioni di vita nelle regioni più col- 
pite dalla «grande depressione» (W. + Evans, D. 
-+ Lange, B. + Shahn). All'attenzione, spesso 
censoria. dei regimi totalitari europei per il valo- 
re informativo e propagandistico della f. corri 
sponde l'alfermarsi del fotoreportage in Europa 
tra il 1920 e 11 "30 (con E. + Salomon che per pri- 
mo usa macchine di piccolo formato per ripren- 
dere noti personaggi a loro insaputa) e soprattut- 
to negli Stati Uniti con la nascita di riviste come 
«Life» e «Look» che assegnano una precisa cen- 
tralità espressiva ai «racconti fotografici» (picture 
storv) dei fotogiornalisti (A. + Eisenstaedt, M. 
- Bourke-White, W.E. + Smith) e dei reporter 
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1/.-N. Niépce: «Paesaggio a Saint-Loup-de- 
Varennes» (1827). 

2 L.-J-M. DBaguerre: «Natura morta nello 
studio» (1837). 


3 W.H.F. Talbot: «Studio di un albero» 
(1844). 


4D.O. Hill e R. Adamson: «James 
Glencairn Burns» (1845 ca). 


SJ.M. Cameron: «Il bacio» (1869). 
6 Nadar: «Sarah Bernhardt» (1859). 


7 M.B. Brady: «City Point, Richmond» 
(1865). 

80.G. Rejlander: «Sherry Cobbler» 
(1868 ca). 

9/. Riis: «Quartiere della malavita» 
(1888 ca). 
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La possibilità, più o meno consapevole, da par- 
te di un autore di combinare tecnicamente e se- 
manticamente le diverse variabili che stanno alla 
base della fotografia consente al linguaggio foto- 
grafico di configurarsi propriamente in termini di 
espressione e di stile. L'apparente trasparenza 
estetica di questa cosiddetta «immagine automa- 
tica», che sembrerebbe rimandare al suo referen- 
te reale in modo direttamente analogico, quasi 
senza mediazione, partecipando assai più della 
pittura, della scultura o del disegno al mondo dei 
fenomeni naturali, non è un carattere peculiare 
del medium fotografico, ma piuttosto un vizio cul- 
turale dell'occhio contemporaneo, convenzional- 
mente portato, per saturazione, a cancellarne il 


| preciso statuto di espressione e di costruzione 


linguistica. 

Fotografia e pittura nell'Ottocento. La nascita 
stessa della fotografia, concepita dalla maggior 
parte dei suoi iniziatori come ausilio ed efficace so- 
stituto del disegno e delle tecniche incisorie, dà il 
via a un dibattito non sempre lineare sul suo ruolo 
in rapporto alle altre arti visive. In margine al defini- 


i tivo ingresso della fotografia nel novero delle belle 


arti con la consistente partecipazione al Salon pari- 
gino del 1859, Nadar, capofila dei suoi propugnato- 
ri, ne celebra i successi, mentre Baudelaire ne stig- 
matizza l'effetto deteriore sulla preparazione dei pit- 
tori Ma a quell'epoca il suo impiego come stru- 
mento di studio e di documentazione grafica dove- 
va ormai essere assai vasto, come dimostra la ge- 
neralizzata diffusione di repertori storici e modelli di 
figura a uso degli artisti: è noto il ricorso a fonti o a 


veri e propri bozzetti fotografici da parte di maestri 


francesi quali E. Delacroix, J.-A.-D.-Ingres, G. 
Courbet, ma anche di artisti italiani, sin dagli anni 
Cinquanta dell'Ottocento, quali F. Hayez, B. Celen- 
tano, F. Faruffini, G. Induno, E. Pagliano, V. Vela. 
Strettamente collegata a questo interesse e a que- 
sto atteggiamento è poi la formazione artistica del- 
la maggior parte dei più originali protagonisti della 
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ricerca fotografica a metà dell'Ottocento, tra i quali 
si possono ricordare lo stesso + Daguerre, Char- 
les Nèégre o D.O. + Hill. 

Negli stessi anni, attraverso la cura del chiaroscu- 
ro e della composizione (Gustave Le Gray), la rea- 
lizzazione di elaborate immagini composite (Oscar 
Gustave Rejlander, Henry Peach Robinson) o 
l'accentuazione espressiva di effetti di grana e sfo- 
catura (J.M. + Cameron), che sembrano contrad- 
dire la sua caratteristica precisione di dettaglio, la 
fotografia persegue autonomamente il proprio 
confronto con la pittura. 

A partire dagli anni Sessanta del secolo, Peter 
Henry Emerson inaugura il dibattito sulla possibi- 
lità di una ricerca pittorica in fotografia che pre- 
scinda dall’imitazione delle altre arti grafiche, 
aprendo la strada a un uso più consapevolmente 
diretto del mezzo. Gli esperimenti di cronofotogra- 
fia sulla locomozione umana e animale realizzati 
da E. + Muybridge e da E.-J. + Marey nei primi 
anni Ottanta influenzeranno profondamente la re- 
sa del movimento nell’arte a loro contemporanea 
e apriranno la strada all'invenzione del cinemato- 
grafo dei fratelli Lumière che chiude simbolica- 
mente il secolo. 

La definitiva affermazione della fotografia come lin- 
guaggio artistico autonomo e l’imporsi di un’esteti- 
ca della «fotografia pura» determinano al principio 
del Novecento una serie di reazioni verso quelle 
soluzioni fotografiche che più indugiavano nella ri- 
presa e nell’imitazione di elementi antinaturalistici 
derivati dalla pittura e dal disegno: sfumato, va- 
ghezza chiaroscurale, artificiosità di composizione 
(+ pittorialismo). L'attività di A. + Stieglitz, promo- 
tore, in costante contatto con l'Europa, della + 
Photo-Secession di New York (1902, con Gertrude 
Kàsebier, E. + Steichen, Clarence H. White), pur 
muovendo inizialmente da istanze pittoriciste, po- 
ne la ricerca fotografica su un piano di parità nei 
confronti delle altre arti visive, assumendo gli at- 
teggiamenti di rottura, di rinnovamento e di propa- 


1 E. Muvbridge: «Donna che scende le scale»; «Locomozione animale n. 616» (1887). 2 É-J. Marey: «Zampe di 
cavallo al trotto» (1890). 3 A.G. Bragaglia: «Mano in movimento» (1913). 


fotografia 


ganda caratteristici delle secessioni e delle avan- 
guardie. 

Fotografia tra avanguardie e neoavanguardie. 
In ambito futurista si sviluppano le ricerche di A.G. 
Bragaglia sul fotodinamismo, in parte debitrici 
degli esperimenti di cronofotografia, mentre le 
sperimentazioni fotografiche di Ch. Schad, Man 
Ray, L. Moholy-Nagy, L. Veronesi con la sovraim- 
pressione o con la diretta disposizione di oggetti 
sulla carta sensibile, senza la mediazione ottica 
dell'obbiettivo (fotogrammi), costituiscono un pas- 
saggio fondamentale in direzione dell’automati- 
smo dada-surrealista e dell'astrattismo. Il mezzo 
fotografico diviene centrale anche nello sviluppo e 
nella fortuna delle tecniche di montaggio, sia attra- 
verso il semplice collage sia con procedimenti rea- 
lizzati n camera oscura, praticati in ambito dadai- 
sta (J. Heartfield, H. Hòch, R. Hausmann, M. Ernst, 
H. Bellmer) e costruttivista (EI Lissitski), A. 
Rodéenko). 

Dallo stesso superamento dialettico delle conven- 
zioni pittoriciste che genera le esperienze più libere 
ed estreme dell'avanguardia muove anche la ten- 
sione verso un uso più funzionale e in certo modo 
più adeguato ai caratteri specifici del mezzo foto- 
grafico. La rinuncia ai tagli, ai trucchi, alle manipola- 
zioni dei negativi e agli eccessivi artifici di stampa, a 
favore di una fotografia «diretta» (straight photo- 
graphy) di altissima qualità compositiva, caratteriz- 
za il lavoro di E. Steichen posteriore al 1920 e le ri- 
prese di P. + Strand, E. + Weston, A. + Adams e 
M. » White. 

L'indagine sui rapporti tra la fotografia e le altre di- 
scipline artistiche costituisce, negli anni Trenta, an- 
che il punto di partenza della riflessione di W. + 
Benjamin sul radicale processo di rinnovamento 
estetico e sociale avvenuto nelle arti: sintomo per 
eccellenza della moltiplicabilità indifferente della 
realtà visiva, la fotografia viene a costituire, insieme 
al cinema, una sorta di forma simbolica dello stra- 
niamento della rappresentazione e della promozio- 


ne dell'immagine a mezzo di comunicazione di 
massa. 
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dalle avanguardie si amplifica ulteriormente attra- 
verso la consacrazione massmediale della foto- 
grafia fino al culmine del boom economico e so- 
ciale degli anni Sessanta. Sulla centralità della fo- 
tografia nell'immaginario contemporaneo e sulle 
sue caratteristiche di ripetizione seriale verte l'uso 
che ne viene fatto nell’ambito delle tendenze pop 
e neo-oggettuali internazionali, anche attraverso 
la mediazione di differenti tecniche di stampa e di 
riproduzione meccanica. Ormai considerata stru- 
mento di immediata disponibilità in ogni campo di 
espressione aitistica e cuiturale, l’immagine foto- 
grafica è proposta di volta in volta come mezzo di 
documentazione per interventi di land art di non 
immediata fruizione, per installazioni effimere e 
opere comportamentali (body art, happenings e 
performances), come oggetto di una specifica in- 
dagine analitica nell'ambito delle ricerche concet- 
tuali (J. Kosuth, K. Josephson, U. + Mulas, L. Pa- 
tella) oppure come esplicito elemento linguistico e 
narrativo, condensatore della memoria individuale 
e sociale (V. Agnetti, F. Vaccari, B. Beckley, Ch. 
Boltanski, J. Le Gac, J. Gerz). 

Da questa disponibilità, che rende definitivamente 
improponibile qualunque distinzione disciplinare 
basata sulle opzioni tecniche, discende negli ulti- 
mi decenni del Novecento la generalizzata diffu- 
sione della fotografia sia nell’ambito di una serie di 
ricerche ormai storiche o consolidate sia in speri- 
mentazioni ancora in divenire: dalle analisi struttu- 
rali di B. e H. + Becher e Gabriele Basilico e dal 
lavoro sul corpo, sul ritratto e sull'identità di D. + 
Arbus, Duane Michals, R. + Mapplethorpe, Th. 
- Ruff fino alle diversificate soluzioni di L. + Ghir- 
ri, J4.-P. + Witkin, C. + Sherman, A. + Serrano, 
Sam Taylor-Wood, Th. + Struth, Jeanne Dun- 
ning, Inez van Lamsweerde, N. + Goldin, Shirin 
Neshat, A. + Gursky. 


4 L. Moholy-Nagy: fotogrammi. 5 Man Ray: «Quand les objets révent» (1920-34). 6J. Heartfield: «Io vi guiderò 


verso grandiosi disastri»; copertina per arz (1932). 
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10 A. Stieglitz: «Paula» (1889). 


11 G. Primoli: «Barbiere all'aperto davanti alla chiesa di 
Santa Bibiana» (1890 ca). 


12 A. Sander: «Giovani contadini con il vestito della 
domenica» (1914). 


13 £. Salomon: «Mussolini, Briining, Grandi e Curtius a 
colloquio» (1931). 


14 W. Evans: «Lavatoio nel recinto dei cani della casa cli 
Flovd Burroughs, Hale County, Alabama» (1936). 


15 D. Lange: «Madre emigrante» (1936). 

16 R. Capa: «Morte di un miliziano spagnolo» (1936). 
17 E. Weston: «Nudo sulla sabbia» (1986). 

18 M. Bourke-White: «Gandhi all'arcolaio» (1946). 
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di guerra (R. + Capa per la guerra civile spagno- 
la, David Douglas Duncan per la guerra di Co- 
rea) fino alla nascita, nell'immediato dopoguerra, 
dell'agenzia fotografica indipendente + Ma- 
gnum (H. + Cartier-Bresson, Capa, D. + Sey- 
mour, George Rodger, W. + Bischof). In questo 
panorama si colloca il lavoro storico-antropologi- 
co di documentazione dei luoghi e degli uomini 
di un'Italia quasi sconosciuta, restituita, dopo la 
dittatura, alla coscienza dei suoi abitanti (Mario 
De Biasi, Federico Patellani). A partire dagli an- 
ni Sessanta la popolarità del medium fotografico 
presso vasti strati di pubblico riporta a un ruolo 
di primo piano la f. di pubblicità e di moda, che 
già aveva avuto illustri precedenti nei primi de- 
cenni del secolo, trascendendo gli ambiti ormai 
inseparabili del mercato e del gusto individuale o 
elitario per farsi comunicazione e fenomeno 
espressivo globale (R. + Avedon, I. + Penn, H. 
-» Newton). L’ultimo decennio del Novecento 
segna un'ulteriore rivoluzione strutturale del 
procedimento fotografico, consacrandone la defi- 
nitiva smaterializzazione attraverso le tecniche di 
informatizzazione e di registrazione diretta su 
supporto magnetico dell’immagine ottica. 
fotolitografia + litografia. 

Fougeron André (Parigi 1913-98) pittore france- 
se. Operaio metallurgico, autodidatta, cominciò a 
dipingere giovanissimo; nel 1937 debuttò al Salon 
des Surindépendants, entrando poi nel gruppo di 
L. Gischia, E. Pignon e Tal Coat. La sua prima 
pittura risente sia della scomposizione cubista del- 
la forma sia dell’esaltazione fauve del colore. Tra 
il 1948 e la metà degli anni Cinquanta fu figura di 
primo piano del realismo francese ideologica- 
mente schierato, con opere che tralasciavano le 
finezze dei Jeunes peintres de tradition francaise, 
cui lo si può fino a quel momento collegare, per 
una pittura narrativa, didascalica, dichiaratamen- 
te politica (Le parigine al mercato, 1947-48, coll. 
priv; Civilizzazione atlantica, 1953, Saint-Etien- 
ne, Mus. d'Art Mod.). 

Foujita Tsugouhara (Tokyo 1886 - Parigi 1968) 
pittore giapponese. Compiuti gli studi a Tokyo, sì 
stabilì a Parigi, dove fece parte dell’Ecole de Paris 
e dove ottenne (già dalla metà degli anni Dieci) 
un grande successo con una serie di nudi e di na- 
ture morte. Affidandosi a un segno preciso, dalle 
linee sottili e morbide, F. ha accordato nella sua 
opera la raffinatezza decorativa dell’arte orientale 
con il realismo occidentale (Autoritratto, 1921, 
Bruxelles, Mus. Royaux des Beaux-Arts; Nudo 
sdraiato, 1922, Parigi, Mus. d’Art Mod. de la Vil- 
le). Notevole anche la sua attività di illustratore 
(Amal et la leitre au roi, di R. Tagore; L'oiseau 
noir dans le soleil levant, di P. Claudel). 

Fouquet Jean (Tours 1425 ca - 1480 ca) miniato- 
re e pittore francese. Viaggiò in Italia tra il 1444 e 
il 1447 ca, fermandosi certamente a Roma dove 
eseguì un perduto ritratto di Eugenio Iv con due 
dignitari e poté incontrare il Beato Angelico. Pro- 
babilmente fu anche a Napoli, centro di fecondi 
scambi col mono provenzale e fiammingo, e for- 
se a Firenze. come lascerebbero supporre certe 
convergenze con la visione pittorica di Domenico 


Veneziano e del giovane Piero della Francesca. 
Dell’attività di F. precedente tale viaggio manca- 
no notizie precise, per quanto a essa debba risali- 
re il ritratto intensamente realistico di Carlo vi al 
Louvre, ancora arcaico nella presentazione semi- 
frontale ispirata a modelli aulici. Nelle opere nate 
dopo il suo ritorno in Francia, F. supera le caden- 
ze decorative dei miniatori franco-fiamminghi, 
svolgendo la componente più progressiva della 
cultura gotica alla luce delle recenti formulazioni 
prospettiche italiane. La sintesi così raggiunta gli 
permette di integrare spazio e figura umana entro 
un ordine razionale di rapporti, realizzato conci- 
liando l’empirismo nordico con la regola italiana. 
Nel dipinto raffigurante Etienne Chevalier col pa- 
trono santo Stefano* (1450-55 ca, Berlino, Staatl. 
Mus.), le figure, definite in termini nitidamente 
volumetrici, recuperano l’appiombo monumenta- 
le della tradizione statuaria e si inseriscono in 
un ambiente di serena compattezza cromatica. 
La Madonna col Bambino* del Mus. Royal des 
Beaux-Arts di Anversa, un tempo collegata al di- 
pinto precedente in un dittico già nella chiesa di 
Melun, se ne differenzia nettamente per la purez- 
za araldica dei colori: rossi e azzurri scelti per iso- 
lare l’immagine sacra e farne un’icona fulgida e 
preziosa. Dalla cornice dello stesso dittico, un 
tempo ornata di smalti, sembra provenire il me- 
daglione con l’autoritratto del pittore dipinto in 
oro su fondo nero (Parigi, Louvre); mentre a un 
dittico analogo doveva appartenere il Ritratto di 
G. Jouvenel des Ursins, dello stesso museo, vigo- 
rosamente definito per larghi piani plastici entro 
una ben scandita impaginatura spaziale. L’esiguo 
catalogo dei dipinti su tavola di F. comprende an- 
che il Ritratto del buffone Gonella (Vienna, Kunst- 
historisches Mus.) e la Pietà della chiesa di 
Nouans-Les-Fountaines (Turenna), solenne com- 
posizione di figure statuarie, bloccate in gesti di 
raccolto dolore. Ma l’attività meglio documentata 
di F. è quella di miniatore, ricostruita nel secolo 
scorso sulla base di una sola opera sicuramente 
autografa: 11 pagine miniate delle Antichità giu- 
daiche di Giuseppe Flavio (Parigi, Bibliothèque 
Nat.). Al 1450-55 risalgono le miniature a piena 
pagina per il Libro d'ore di Etienne Chevalier. in 
massima parte conservate al Mus. Condé di 
Chantilly; ad anni successivi quelle per un mano- 
scritto del Boccaccio (Monaco, Staatsbibliothek), 
una Storia antica (Parigi, Louvre), gli Statuti del- 
l'ordine di san Michele e le Grandi cronache di 
Francia (Parigi, Bibliothèque Nat.). Nel Libro 
d'ore colpisce la varietà delle soluzioni spaziali, 
che a raccolti ambienti domestici d’impronta 
fiamminga alternano luminose aperture paesisti- 
che, di un respiro inspiegabile senza l'esempio dei 
quattrocentisti italiani. F. non rinuncia d'altra par- 
te a sottolineare la propria indipendenza. ricor- 
rendo a una singolare prospettiva curvilinea che 
sembra proiettare le immagini contro superfici 
leggermente convesse. Nelle Grandi cronache di 
Francia e soprattutto nelle tarde Antichità giudai- 
che, il distacco dai canoni della prospettiva lineare 
tende a farsi anche più marcato: l'artista elude il 
descrittivismo nordico e matura una spazialità più 


Fra’ Bartolomeo della Porta 


Jean Fouquet 

«Pietà» (1450-60 ca): olio 
su tavola, con 146x237. 
Nouans-Les- Fotuntatnes, 
chiesa di Saint-Martin. 


articolata, atta ad accogliere le crescenti esigenze 
di una narrazione corale in cui le masse assumono 
preminenza nuova e il paesaggio acquista una 
profonda dilatazione atmosferica. Fondatore del- 
l'umanesimo figurativo in Francia, F. fu il cronista 
del nascente stato nazionale; indiscutibile e pro- 
fonda appare la sua presenza alle radici della tra- 
dizione francese. 

Fra’ Bartolomeo della Porta + Bartolomeo, 
Fra. 

Fra’ Bevignate + Bevignate, Fra°. 

Fracanzano Francesco (Monopoli, Bari, 1612 - 
Napoli 1656 ca) pittore italiano. Cresciuto nel cli- 
ma del caravaggismo napoletano, sul quale inne- 
stò spunti del barocco romano, soprattutto espe- 
rienze cortonesche e neovenete (tele di San Gre- 
gorio Anmeno a Napoli, 1635), si orientò poi ver- 
so il Ribera, dal quale desunse un più denso im- 
pasto della materia pittorica, e verso un più acce- 
so cromatismo di tipo veneto (// figlio! prodigo, 
Napoli, Mus. di Capodimonte). 

Fra’ Galgario + Galgario, Fra'. 

Fragiacomo Pietro (Trieste 1856 - Venezia 1922) 
pittore italiano. Formatosi nell'ambiente accade- 
mico veneziano, riecheggiò inizialmente le com- 
posizioni di G. Favretto in banali soggetti di gene- 
re. In seguito dipinse esclusivamente paesaggi 
della laguna veneta, improntati a una suggestiva 
resa della luce e a un cromatismo dalle tonalità 
perlacee e delicate (Barche in laguna, Busto Arsi- 
zio, Coll. Solbiati; Venezia povera, Valdagno, 
Coll. Marzotto). 

Fra’ Giocondo + Giocondo, Fra'. 

Fra’ Giovanni da Fiesole -» Beato Angelico. 
Fra’ Giovanni da Verona + Giovanni da Vero- 
na, Fra. 

Fragonard Jean-Honoré (Grasse 1732 - Parigi 
1806) pittore francese. Si formò a contatto con al- 
cuni fra i più famosi pittori del tempo: J.-B.-S. 
Chardin. C. Van Loo e soprattutto F. Boucher, 
nella scia del quale esordì con dipinti di soggetto 
galante e di festosa leggerezza cromatica (La mo- 
sca cieca, Toledo, Ohio, Mus. of Art). In Italia dal 
1756 al 1761, studiò a Roma 1 grandi decoratori 
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barocchi come Pietro da Cortona, ma non minore 
attenzione dedicò agli aspetti più incantevoli del 
paesaggio italiano, che fissò in schizzi di grande 
importanza per lo sviluppo della componente 
paesistica nelle sue opere successive (/ giardini di 
Villa d'Este, Londra, Wallace Coll.). Alla ricerca 
di nuove esperienze, viaggiò nei Paesi Bassi, con- 
tribuendo a diffondere il gusto per la pittura olan- 
dese con una serie di scene pastorali ispirate a J. 
Van Ruysdael; ma guardò soprattutto a Rem- 
brandt e a F. Hals, derivando dall'uno gli arditi ef- 
fetti di luce, dall'altro la gagliarda scioltezza del 
tocco che rinnovò il suo stile a partire dagli anni 
Settanta. Artista di vasta cultura figurativa, dun- 
que, ma non eclettico, e illimitatamente fiducioso 
nel mezzo pittorico, F. sviluppò un virtuosismo 
che divenne anche il suo vero limite. Dal 1760 in 
poi si dedicò a scene briose o piccanti di singolare 
modernità, destinate a borghesi e a nobili di re- 
cente nomina e nelle quali la componente erotica 
sì traduce in sensualità pittorica con una stesura 
cromatica di tonalità accesa o con timbri rosati e 
perlacei (La camicia tolta, 1770 ca, Parigi, Lou- 
vre). Collegandosi a Watteau, rinnovò la tradizio- 
ne delle fétes galantes, e prese a pretesto temi co- 
me il gioco o il corteggiamento per organizzare 
ariose coreografie entro scenari di parchi e giardi- 
ni. Incaricato nel 1771 da Madame du Barry di 
eseguire un ciclo di tele per il padiglione di Lou- 
veciennes, dipinse quattro scene sul tema dell'A- 
more ridestato nel cuore d'una fanciulla ambienta- 
te fra quinte arboree (New York, Frick Coll.); ma 
la committente le respinse preferendo dipinti di 
J.M. Vien, corifeo della nuova tendenza classi- 
cheggiante. Nonostante il gusto della classe ariì- 
stocratica mutasse ormai rapidamente, F. restò 
l'esponente di punta del rococò declinante, crean- 
do alcune delle sue opere più affascinanti con le 
Allegorie (Parigi, Louvre) e con le teste di genere 
e i ritratti (L'astore, Parigi, Louvre: L'abate di 
Saint-Non, Barcellona, Mus. di Arte Mod.), co- 
struiti con tagli obliqui e animati da un cromati- 
smo squillante. Solo dopo il 1780) tentò un timido 
aggiornamento in senso neoclassico, evidente in 


423 


Francesco di Valdambrino 


dipinti come La fontana dell'umore (Londra, Wal- 
lace Coll.). Parallelamente si rivolse all’idillio ru- 
stico, alla vita dell'infanzia: una tematica che an- 
dava allora diffondendosi e che trovò in lui un in- 
terprete di garbo non sentenzioso, lontano dal ra- 
dicalismo etico di Rousseau. Soprattutto in Ra- 
gazza che legge (Washington, Nat. Gall.) F. seppe 
restituire il mondo quotidiano in modo diretto e 
pacato, senza eccessi di pittoricismo. 

Fra’ Guglielmo + Guglielmo, Fra”. 
Francalancia Riccardo (Assisi, Perugia, 1886 - 
Roma 1965) pittore italiano. Autodidatta, inter- 
ruppe la sua carriera di bancario e iniziò a dipin- 
gere attorno al 1920 con uno stile neoprimitivista 
(Scalinata di Trinità dei Monti, 1920, Roma, coll. 
priv.). Partecipò alle mostre di Valori Plastici a 
Berlino (1921) e Dresda (1924) e a quelle del No- 
vecento italiano (Milano, 1926 e 1929), di cui 
esemplificò con le sue opere la componente più 
ingenuamente magico-metafisica (Punta del Gari- 
gliano, 1930, Roma, Gall. Naz. d'Arte Mod.). 
Francastel Pierre (Parigi 1900-70) storico e critico 
d’arte francese. Professore a Strasburgo, dal 1948 
ha diretto la vi sezione dell’Ecole Pratique des 
Hautes-Etudes alla Sorbona di Parigi, dove ha in- 
segnato Sociologia dell’arte. Si è occupato ampia- 
mente dell’arte francese e italiana dei secoli pas- 
sati, ma i suoi maggiori interessi sono andati al- 
l’arte moderna. Nel saggio Lo spazio figurativo dal 
rinascimento al cubismo (1951) ha condotto un’in- 
dagine di tipo sociologico, sulla base dei risultati 
dell’antropologia e della psicologia genetica. Tra 
gli altri studi: La realtà figurativa. Elementi strut- 
turali della sociologia dell'arte (1965), La figura e 
il luogo. L'ordine visivo del Quattrocento (1967). 
Franceschini Baldassarre + Volterrano. 
Franceschini Marcantonio (Bologna 1648-1729) 
pittore italiano. Allievo prediletto di C. Cignani, 
operò in Emilia (Bologna, affreschi per la chiesa 
del Corpus Domini, 1687-94, e affreschi nei palaz- 
zi Ranuzzi, Monti e Marescalchi; Modena, Reggia 
Estense), a Roma, dove papa Clemente xi gli af- 
fidò la progettazione dei mosaici per la cappella 
del coro di San Pietro (1711-12), e a Genova, oltre 
che per vari principi europei (Ritrovamento di 
Mosè, Vienna, Gal. Liechtenstein). Decoratore 
fra i più celebrati del tempo, restò fedele alla le- 
zione classicistica di G. Reni e di F. Albani, elabo- 
rando uno stile di melodica purezza e arcadica 
semplicità. La perfetta organizzazione della sua 
grande bottega gli consentì di far fronte alle inin- 
terrotte richieste dei contraenti. 

Francesco dai Libri (Verona 1452 - dopo il 
1514) miniatore italiano. Decorò i corali di Santa 
Maria in Organo (Verona, Mus. di Castelvec- 
chio), terminati dal figlio Gerolamo, e partecipò 
alla decorazione del pontificale Della Rovere 
(New York, Pierpont Morgan Library). Il colore 
intenso e luminoso e la grafia incisiva rivelano la 
sua educazione mantegnesco-padovana. 
Francesco da Rimini (notizie 1333-48) pittore 
italiano. Le scarse opere note. fra cui gli affreschi 
con Storie di Cristo e di sun Francesco nel refetto- 
rio di San Francesco a Bologna, lo mostrano in 
possesso di una vasta cultura, che spazia da Giot- 


to ai miniatori bolognesi, alla pittura romana e al- 
la tradizione bizantina. Secondo una recente pro- 
posta, potrebbero essergli riferite le opere costi- 
tuenti il catalogo del + Maestro di Verucchio. 
Francesco di Cristoforo + Franciabigio. 
Francesco di Giorgio Martini + Martini, Fran- 
cesco di Giorgio. 

Francesco di Stefano + Pesellino. 

Francesco di Valdambrino (m. Siena 1435) 
scultore italiano. Aiuto di Jacopo della Quercia 
(Rea Silvia, per la Fonte Gaia a Siena), nel 140] 
partecipò al concorso per la seconda porta del 
Battistero di Firenze. Sulla base delle poche ope- 
re certe (Madonna col Bambino, 1403, Palaia, 


Jean-Honoré Fragonard 

1 «La camicia tolta» (1770) ca): olio su tela, cm 36X43. 
Parigi, Louvre. 

2 «La scalata» 0 «L'incontro (1771-73): olio su tela, 
cm 317x244, del ciclo per il padiglione di Madame du 
Barry a Louveciennes. New York, Frick Collection. 


Francesco di Vannuccio 


Sant'Andrea; San Nicola da Tolentino, 1407, Luc- 
ca, Santa Maria Corteorlandini; Tre santi, 1409, 
Siena, Mus. dell'Opera del Duomo) gli sono attri- 
buite varie sculture lignee (Sant'Ansano, 1406, 
Lucca, San Paolino; San Pietro, 1425, Montalci- 
no, Mus.; Annunciazione, Asciano, Mus. d'Arte 
Sacra), in cui il delicato ritmo gotico e la tenera 
espressività si combinano con una saldezza di im- 

anto già rinascimentale. 

rancesco di Vannuccio (Siena, notizie dal 
1356 al 1389) pittore italiano. Scomparse le opere 
documentate, la sua personalità è stata ricostruita 
sulla base dell'unico dipinto firmato rimastoci: 
uno stendardo processionale con la Crocifissione 
e santi degli Staat. Mus. di Berlino (1380), forte- 
mente influenzato dalla fase avignonese di S. 
Martini. La divulgazione dei modi del Martini ap- 
pare il dato eminente anche nelle altre opere che 
gli sono state attribuite, tra cui una Croci fissione 
Filadelfia, Coll. Johnson), una Madonna col 
Bambino e santi (Londra, Coll. Wallace) e il tritti- 
co n. 183 della Pin. Naz. di Siena. 
Francesco Neri da Volterra (Volterra, notizie 
dal 1325 al 1372) pittore italiano. E ampiamente 
documentato a Volterra tra il 1325 e il 1343, quin- 
di a Pisa, dove operò fino alla morte (prima del 
1386), sviluppando una versione regolarizzata e 
rasserenata della pittura senese sulla linea Marti- 
ni-Memmi-Traini (affresco con Crocifissione e 
santi e polittico, entrambi a Pisa, Mus. Naz. di San 
Matteo: figura di Santa, 1371, Pisa, Camposanto; 
Angeli e santi, Boston, Mus. of Fine Arts). 
Francese Franco (Milano 1920-96) pittore e dise- 
gnatore italiano. Si è formato all'Accademia di 
Brera a Milano, dove è stato allievo di G. Manzù. 
Tra realismo di ascendenza espressionista e model- 
li informali, la sua pittura è rivolta alla rappresen- 
tazione dell’uomo e della natura secondo alcune 
tematiche ricorrenti: il mondo contadino (Contadi- 
na che mangia, 1954, Suzzara, Gall. d'Arte Cont.), 
la coppia (gli amanti, le teste amorose, gli amplessi), 
i simboli bestiali, attraverso cui è portata alla luce 
una dimensione d’incubo e di angoscia (Convale- 
scenza, 1963, Lissone, Gall. d'Arte Cont.). 
Franchina Nino (Palmanova, Udine, 1912 - Ro- 
ma 1987) scultore italiano. Inizialmente vicino a 
un arcaismo derivato da A. Martini, negli anni 
Trenta fu in contatto con gli ambienti artistici mi- 
lanesi della dissidenza antinovecentista (mostra 
del 1934 alla Gall. Il Milione con R. Guttuso e G. 
Migneco). Dopo l'adesione al Fronte nuovo delle 
arti (1947) si recò a Parigi, dove rimase fino al ‘50 
avvicinandosi alla cultura dell'avanguardia inter- 
nazionale (Picasso, N. Pevsner, A. Calder). Il suo 
stile si caratterizza per la dialettica di tensioni li- 
neari e di più consistenti nuclei di materia evo- 
canti un universo immaginario di forme organi- 
che (Commessa 60124, 1960, Genova, Lungoma- 
re; Spoleto 1962, Spoleto, piazza del Municipio). 
Francia Francesco Raibolini detto il (Bologna 
1450) ca - 1517) pittore e orafo italiano. Scarsa- 
mente documentata è la sua attività di orafo e po- 
co chiara la sua formazione, che dalle opere più 
antiche, quali la Crocifissione (1480 ca, Bologna, 
Pin. Naz., in deposito presso l'Oratorio di Santa 
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Cecilia), sembra legata allo studio dei ferraresi, in 
particolare di E. de’ Roberti, di L. Costa e di Gio- 
vanni Bellini. La sua precoce inclinazione verso 
un equilibrato ritmo compositivo rivela però evi- 
denti contatti con la pittura toscana contempora- 
nea. Nelle opere dell’ultimo decennio del Quat- 
trocento, dalla Pala Felicini (1490, Bologna, Pin. 
Naz.) a quella per la Cappella Bentivoglio in San 
Giacomo Maggiore a Bologna (1494), il suo stile 
appare ormai fissato nel perseguimento di un ti- 
mido classicismo o piuttosto di un sereno puri- 
smo, in cui è in seguito avvertibile l'influsso del 
Perugino (Annunciazione e santi, 1500), Bologna, 
Pin. Naz.). Questo stile, volto soprattutto a soddi- 
sfare esigenze devozionali, non mutò sostanzial- 
mente per tutto l'arco della carriera dell'artista. Il 
F. tenne una feconda scuola, dalla quale uscirono i 
suoi figli GIACOMO (Bologna 1486 ca - 1557) e GIU- 
LIO (Bologna 1487-1545), che seguirono i modi pa- 
terni, mantenendo un dignitoso livello qualitativo. 
Franciabigio Francesco di Cristoforo detto (Fi- 
renze 1484-1525) pittore italiano. Di formazione 
fiorentina, risentì nelle prime opere l'influsso di 
Piero di Cosimo (affresco della Natività, datato 
1510, ora a Firenze, Mus. del Cenacolo di San Sal- 
vi), di Raffaello e di Andrea del Sarto (affresco 
dello Sposalizio della Vergine, 1513, Firenze, chio- 
stro dell'Annunziata). A Firenze lavorò come fre- 
scante anche negli anni successivi, completando 
fra l'altro, con le Storie di san Giovanni Evangeli- 
sta, il ciclo iniziato da Andrea del Sarto nel chio- 
stro dello Scalzo (1518). Fra le sue pale d'altare, ri- 
cordiamo quella della Madonna di san Giobbe 
(1516, Firenze, Uffizi) e i dipinti per l’altare di San 
Nicola (già nella fiorentina chiesa di Santo Spirito, 
ora divisi fra vari musei). Più interessanti risultano 
i ritratti, talora ispirati a modelli raffaelleschi: Ca- 
valiere di Malta (1514, Londra, Nat. Gall.). 
Francis Sam (San Mateo, California, 1923 - San- 
ta Monica, California, 1994) pittore statunitense. 
Nell'ambito della seconda generazione degli 
espressionisti astratti americani, ha ripreso la pit- 
tura a campi di colore di C. Still e la lezione di J. 
Pollock, filtrate attraverso il tachisme lirico dei 
francesi. Il suo equilibrato gusto decorativo pren- 
de forma in una pittura liquida di colori primari, 
ora liberamente fluttuanti nel bianco, ora orga- 
nizzati in strutture più costruite (Verso la scon- 
parsa, 11, 1958, New York, Mus. of Mod. Art). 
Francisco de Hollanda + Hollanda, Francisco de. 
Francken (secc. xvi-xv1) famiglia di pittori fiam- 
minghi. I due esponenti principali Sono HIERONYMUS 
(Herenthals 1540 - Parigi 1610), che, attivo dappri- 
ma ad Anversa, dove risentì del dominante classi- 
cismo di ascendenza italiana, dopo il 1566 parte- 
cipò alla decorazione del Castello di Fontaine- 
bleau, rinnovandosi a contatto con il Primaticcio e 
con Nicolò dell’Abate e specializzandosi in dipinti 
di carattere profano sul tema del ballo e della ma- 
scherata (Ballo di nozze, Anversa, Mus. Royal des 
Beaux-Arts), e FRANS (Anversa 1581-1642), che 
guardò a Rubens e fu attivo a Roma, dove godette 
di una certa notorietà per i suoi dipinti di tema mi- 
tologico (Trionfo di Anfitrite, Sarasota, Ringling 
Mus.) e le sue minuziose tele di genere (Cabine! 
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d’amateur, Anversa, Mus. Royal des Beaux-Arts). 
Franco Battista, detto Semolei (Venezia 1510 ca - 
1561) pittore e incisore italiano. Studiò a Roma, di- 
segnando dall’antico e da opere di Michelangelo, 
sotto l'influsso del quale dipinse affreschi di rigoro- 
so gusto romanista in San Giovanni Decollato e 
Santa Maria sopra Minerva. Dopo soggiomi a Fi- 
renze (Allegoria della Battaglia di Montemurlo per 
Cosimo 1, Gall. Palatina di Palazzo Pitti) e Urbino, 
tornò a Venezia nel 1554, dove dipinse un Battesi- 
mo di Cristo per San Francesco della Vigna e par- 
tecipò alla decorazione del soffitto della Libreria 
Marciana e a quella della Scala d’oro in Palazzo 
Ducale, orientandosi verso i modi del Veronese. 
Frank Josef (Baden 1885 - Stoccolma 1967) ar- 
chitetto e scrittore austriaco. Partecipò alla pro- 
gettazione del quartiere Weisenhof a Stoccarda 
(1927), organizzato da Mies van der Rohe per 
conto del Deutscher Werkbund. Socio fondatore 
del ciam (1928), collaborò, nel corso degli anni 
Venti, al programma di edilizia pubblica promos- 
so dall’amministrazione socialista di Vienna. 
Frank Robert (Zurigo 1924) fotografo e cineasta 
svizzero. Nel 1947 lasciò la Svizzera per gli Stati 
Uniti e successivamente (1969) si trasferì in Cana- 
da. Collaborò con varie riviste («Harper's Ba- 
zaar», «Life», «Look», «Fortune», «The New 
York Times»). Nel 1955 viaggiò per tutti gli Stati 
Uniti realizzando le immagini poi pubblicate nel 
libro Gli americani (1958-59, con testo di J. Ke- 
rouac). La ricerca di F. creò un nuovo linguaggio 
per la fotografia documentaristica, e propose il 
volto di un'America «diversa», non ottimista e 
non vincente. Dal 1958 F. si dedicò esclusivamen- 
te al cinema con film che sono considerati classici 
del cinema indipendente americano. Più tardi ha 
ripreso a fotografare, interessandosi particolar- 
mente al paesaggio e all’uso di tecniche miste. 
Frankenthaler Helen (New York 1928) pittri- 
ce statunitense. Nell'ambito dell’espressionismo 
astratto, dai primi anni Cinquanta (Montagne e 
mare, 1952, proprietà dell'artista) ha sperimenta- 
to una tecnica pittorica consistente nell’applicare 
ilcolore diluito direttamente sulla tela non prepa- 
rata, stesa a terra, in modo da impregnarla con il 
risultato di particolari effetti di fluidità delle for- 
me, fusione di primi piani e sfondo, annullamento 
di ogni illusione di profondità. La sua ricerca ha 
avuto un'influenza determinante sugli sviluppi 
minimalisti dell’astrattismo (M. Louis e K. No- 
land). Nel 1958 sposò il pittore R. Motherwell. 
Dall'inizio degli anni Sessanta si è cimentata an- 
che in varie tecniche di stampa realizzando un ric- 
00 corpus di opere grafiche. 

Fra' Paolino + Paolino, Fra”. 

Frascà Nato -+ cinetica, arte. 

Frédéric Léon (Bruxelles 1856 - Schaarbeek 
1940) pittore belga. Nella prima parte della sua 
carriera predilesse uno stile realista con ambien- 
tazioni brulle e melanconiche, orizzonti ampi e at- 
mosfere dolci in cui raffigurava vagabondi e strac- 
cioni, ma anche contadini dalla psicologia sempli- 
ce e rassegnata (/ mercanti di gesso, 1882, e Vita 
alla fattoria, serie di cinque tele eseguite tra il 
1885-88, Bruxelles, Mus. Royaux des Beaux- 


Arts). Verso il 1890, influenzato dai preraffaelliti 
inglesi e dalla pittura simbolista, prese a dipingere 
grandi scene allegoriche nelle quali espresse il suo 
ideale di armonia sociale e unità con la natura, 
opere ispirate a un simbolismo utopista in cui si 
fondono istanze sociali e slanci mistico-idealistici 
(Natura, 1897 e Il fiume, 1890-99, entrambi a 
Bruxelles, Mus. Royaux des Beaux-Arts). 

fregio il secondo elemento della + trabeazione, col- 
locato tra l’architrave e la cornice. Nell’ordine dori- 
co è costituito da metope, lastre di forma quadrata o 
rettangolare spesso scolpite con figure, e triglifi con- 
traddistinti da tre scanalature verticali; nell’ordine 
ionico e corinzio è una fascia continua, in genere de- 
corata con figure d’animali, detta perciò zooforo. 
Frémiet Emmanuel (Parigi 1824-1910) scultore 
francese. Nipote e allievo di F. Rude, si affermò 
come scultore animalista (Gorilla che solleva una 
donna, 1888, Nantes, Mus. des Beaux-Arts). Svi- 
luppò inoltre una vena monumentale e celebrati- 
va, non priva di efficacia pur nell’enfasi e nella ri- 
dondanza (monumento a Giovanna d’Arco, 1874, 
Parigi, place des Pyramides; statua gigantesca di 
F. de Lesseps, 1899, Suez). 

Fréminet Martin (Parigi 1567-1619) pittore fran- 
cese. La sua formazione si svolse nei cantieri di 
Fontainebleau, ma intorno al 1587-88 fu a Roma, 
in rapporto con il Cavalier d’Arpino, quindi a Ve- 
nezia e infine a Torino (1599-1602), attivo per la 
corte dei Savoia. Nel 1603 fu richiamato in patria 
da Enrico iv di Francia che lo nominò «Primo pit- 
tore del re» e nel 1609 gli affidò la decorazione 
della Cappella della Trinità a Fontainebleau, im- 
portante complesso del tardo manierismo europeo. 
Frette Guido -+ Gruppo 7. 

Freud Lucian (Berlino 1922) pittore inglese di 
origine tedesca. Figlio dell’architetto Emst e ni- 
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«Riflesso - Autoritratto» (1983-85): olio su tela, 
cm 56,2 X51,2. Coll. priv. 
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ote di Sigmund, si trasferì in Gran Bretagna con 
P famiglia nel 1932 e studiò disegno con C. Mor- 
ris, che lo incoraggiava a far prevalere l’elabora- 
zione emotiva sulla restituzione oggettiva; dal 
1948 al 1958 ha insegnato alla Slade School. Per 
l'intensità del suo lavoro, che mostra talune affi- 
nità con F. Bacon, F. Auerbach e la Nuova Og- 
gettività tedesca, è considerato tra i maggiori rap- 
presentanti del realismo contemporaneo. La sua 
opera, soprattutto ritratti e nudi (molto spesso di 
amici o famigliari), ma anche nature morte, inter- 
ni e scene urbane, associa alla fredda e distaccata 
riproduzione un’inquietante dimensione di stra- 
niamento ottenuta attraverso la parodia dei mo- 
delli (la maternità in Ragazza con cane bianco, 
1950-51, Londra, Tate Gall.), il taglio compositivo 
o l'introduzione di elementi di enigmatica deci- 
frazione nell’'iconografia complessiva (Interno a 
Paddington, 1951, Liverpool, Walker Art Gall.). 
Di questa maniera, talvolta discutibilmente defi- 
nita surrealista, F. ha enfatizzato via via le compo- 
nenti espressionistiche arricchendo le gamme cro- 
matiche fredde di partenza, addensando l’impasto 
fino alla matericità palpabile degli incarnati e 
adottando volumi pieni e piani fortemente con- 
trastanti (La madre del pittore, 1982, Londra, Ta- 
te Gall.). 

Freund Gisele (Berlino 1908 o 1912 - Parigi 2000) 
fotografa francese di origini tedesche. L’attivismo 
politico e professionale ha dettato le tappe del suo 
continuo esilio: dapprima in Francia, dove fu co- 
stretta a rifugiarsi per la sua militanza antinazista 
(1933): quindi in Argentina dopo l'occupazione 
tedesca (1940); infine di nuovo in Francia. Gli stu- 
di di sociologia intrapresi a Francoforte, sotto la 
guida di N. Elias, e completati a Parigi con una te- 
si pionieristica sulle trasformazioni del ritratto do- 
po l'avvento della fotografia, poi confluita nel sag- 
gio Fotografia e società (1974), sono alla base dei 
suoi lavori; l'immediatezza della posa e del taglio 
compositivo e l'uso della luce naturale hanno fat- 
to dei suoi ritratti di scrittori e intellettuali (J.-P. 
Sartre, S. de Beauvoir, J. Joyce, V. Woolf, W. 
Benjamin) un modello alternativo alla coeva foto- 
grafia di moda (particolarmente celebre, in tal sen- 
so, André Malraux, 1935). Sulla tipologia del ri- 
tratto la F. ha fondato la propria fama di fotogior- 
nalista con reportages in bianco e nero, fortemen- 
te connotati in chiave di impegno sociale: dalla do- 
cumentazione delle condizioni di vita a Newcastle 
alla foto di E. Perén (1950), fino a quella ufficiale 
del presidente francese F. Mitterrand. 
Freundlich Otto (Stolp 1878 - Lublino 1943) pit- 
tore e scultore tedesco. Le sue prime opere pitto- 
riche risentono del gusto dello Jugendstil mona- 
cense. Nel 1909, trasferitosi a Parigi, cominciò a 
scolpire e divenne amico di P. Picasso e V. Kan- 
dinskij. Influenzato ben presto dal cubismo, espo- 
se con i cubisti e successivamente con il gruppo 
Der Blaue Reiter a Parigi, Amsterdam e Colonia. 
Tornato in Germania durante la prima guerra 
mondiale. aderì al gruppo dadaista Stupid di Co- 
lonia e precisò la sua ricerca astratta, tentando an- 
che nuove tecniche come il mosaico e le vetrate 
dipinte. Nel 1924 si recò di nuovo a Parigi, dove 


negli anni Trenta prese parte alle esposizioni del 
gruppo di Cercle et Carré e di quello di Abstrac- 
tion-Création (Composizione n. 6, 1930, Mus. de 
Pontoise). Una sua scultura, L'uomo nuovo, fu 
scelta per la copertina del catalogo della mostra di 
«arte degenerata» organizzata nel 1933 dai nazisti 
a Berlino. Arrestato in un villaggio dei Pirenei, fu 
deportato nel lager di Lublino, dove morì. 

Frey Carlos + Carlos, Frey. 

Freyssinet Eugène (Objat 1879 - Saint-Martin- 
Vésubie 1962) architetto e ingegnere francese. Fu 
uno dei pionieri della tecnica del cemento armato, 
che utilizzò nelle sue più specifiche proprietà 
giungendo alla definizione di un'estetica basata 
esclusivamente sull’uso di questo materiale. Per 
la copertura di grandi spazi (edifici industriali, 
hangar ecc.) ideò strutture a membrana irrigidite 
da costoloni parabolici e mise a punto (1926) la 
tecnica della «precompressione», consistente nel 
sottoporre a pressione l'armatura in acciaio prima 
di immergerla nel cemento, in modo da moltipli- 
carne la capacità di reazione elastica. Tra le sue 
opere più spettacolari, il ponte di Plougastel (Bre- 
tagna, foce dell’Elorn, 1926-29), il ponte di Trane- 
berg (Stoccolma, 1932), 1 ponti del Caracas-La- 
Guaira (1950-55). 

Friedlander Lee (Aberdeen 1934) fotografo sta- 
tunitense. Dopo aver studiato con E. Kaminski 
all'Art Center School di Los Angeles, collaborò a 
«Esquire», «Art in America», «McCall's», «Sports 
Illustrated». A partire dai primi annì Sessanta ela- 
borò una ricerca sull'ambiente e sul paesaggio so- 
ciale americano destinata a influenzare un'intera 
generazione di fotografi americani ed europei con 
le sue immagini di quotidianità enigmatica e am- 
bigua. La pubblicazione di Autoritratto (1970) lo 
rese famoso in tutto il mondo. Nello stesso anno 
iniziò l'insegnamento universitario, prima a Los 
Angeles e poi a Houston, collaborando contem- 
poraneamente con J. Dine a numerosi progetti. 
Nel 1976 pubblicò un’ampia ricerca sul paesaggio 
urbano e naturale americano, // monumento ame- 
ricano. I simboli della cultura capitalistica e la na- 
tura «civilizzata» costituiscono i temi della ricerca 
di F. Si ricordano in particolare i volumi Fiori e al- 
beri (1981), Le valli delle fabbriche (1982). 
Friedlander Max (Berlino 1867 - Amsterdam 
1958) storico dell’arte tedesco. Attraverso l’atti- 
vità svolta come collaboratore e poi successore di 
W. von Bode nella direzione dei Musei di Berlino, 
che contribuì ad accrescere e a ordinare, maturò 
una straordinaria esperienza di conoscitore (di cui 
è limpida sintesi // conoscitore d'arte, 1946). Fu tra 
i maggiori studiosi dell’arte tedesca (Dtirer, 1921; 
Altdorfer, 1924) e fiamminga, cui dedicò la mo- 
numentale Pittura degli antichi Paesi Bassi (14 
voll., 1927-38). 

Friedlander Walter (Glogau, Slesia, 1873 - New 
York 1966) storico dell’arte di origine tedesca. Al- 
lievo di H. Wélfflin a Berlino, insegnò presso lU- 
niversità di Friburgo fino al 1933 quando per ra- 
gioni razziali dovette emigrare negli Stati Uniti; 
dal 1938 al ‘42 fu docente presso l’Institut of Fine 
Arts di New York. Ha pubblicato significativi 
contributi sul manierismo (Maruerismo e antima- 
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nierismo nella pittura italiana, 1957), sull’arte di 
Nicolas Poussin (1914) e Caravaggio (1955), sulla 
pittura da David a Delacroix (1930). 

Friedman Ken + Fluxus. 

Friedman Yona (Budapest 1923) architetto e ur- 
banista francese di origine ungherese. Trasferitosi 
nel 1957 a Parigi, si è dedicato prevalentemente 
all'approfondimento di problemi urbanistici, in 
particolare al tema di una città capace di adattar- 
sì progressivamente alle trasformazioni imposte 
dalla vita contemporanea (città spaziale o «inse- 
diamento tridimensionale», costituito da mega- 
strutture sopraelevate che consentono di moltipli- 
care gli spazi abitabili in funzione della crescita 
demografica ma di conservare al tempo stesso la 
campagna o la città preesistente). Tra i suoi pro- 
getti più significativi, quelli per Tunisi (1959) e per 
Parigi (1960), di chiara matrice utopistica. 
Friedrich Caspar David (Greifswald 1774 - Dre- 
sda 184()) pittore tedesco. Compiuti gli studi al- 
l'Accademia di Copenaghen (1794-98), si trasferì a 
Dresda, dove svolse la maggior parte della sua at- 
tività, esclusi brevi viaggi e soggiorni nella città na- 
tale. Entrato ben presto nell'ambiente culturale ro- 
mantico, accanto a Novalis e a Tieck e, più tardi, a 
Goethe, fu in stretto contatto anche con gli scritto- 
ri del gruppo Phébus: H. von Kleist, A.G. Miillner 
e Th. KGrner. La rivelazione della personalità di F. 
avvenne nel 1808, con La Croce sulle montagne 
(Dresda, Gemiildegal.), pala d'altare della cappel- 
la privata del castello di Tetschen in Boemia, che 
suscitò polemiche per l’audacia con cui l’espressio- 
ne dei contenuti simbolici e religiosi veniva affida- 
ta al paesaggio. Dal 1810 F. ricevette i primi rico- 
noscimenti e si dedicò all’insegnamento, conti- 
nuando tuttavia a condurre una vita appartata e 
chiudendosi anzi in un progressivo isolamento. 
Nei dipinti di F., considerato con Ph. O. Runge il 
maggior rappresentante della pittura romantica in 
Germania, si trovano un senso profondamente 
panico della natura (Dolmen nella neve, 1807, 
Dresda, Staatl. Kunstsammlungen) e la consape- 


Caspar David Friedrich ASTE A 


«Naufragio della 
“Speranza"» o «Mare di 
ghiaccio» (1823-24): olio su 
tela, cm 96,7 X126,9. 
Amburgo, Kunsthalle. 


volezza attonita e quasi dolorosa dell’insufficien- 
za dell’uomo di fronte alla sua grandezza (// viag- 
giatore sopra il mare di nebbia, 1818, Amburgo, 
Kunsthalle). Suggestioni visive gli vennero, in 
particolare, dall’aspro paesaggio del paese natale: 
la costa baltica e la pianura della Germania set- 
tentrionale (Le bianche scogliere di Rigen*, 1818 
ca, Winterthur, Fondazione Oskar Reinhart). 
Una natura osservata con acuto gusto del partico- 
lare e della luce, e resa mediante un attento con- 
trollo intellettuale che evita sempre l’oleografia. Il 
significato delle sue opere è arricchito dai fre- 
quenti riferimenti alla mitologia germanica (Tom- 
ba di Arminio, 1813, Brema, Kunsthalle): nei di- 
pinti più tardi il valore simbolico si fa ancora più 
evidente nella scelta del soggetto trattato (Nau- 
fragio della «Speranza» o Mare di ghiaccio, 1823- 
24, Amburgo, Kunsthalle), e nella semplificazione 
delle forme, spinta fino a una radicale rarefazione 
del motivo naturalistico (La grande riserva di 
Ostra, 1830-32, Dresda, Gemàldegal.). F. predili- 
ge il paesaggio in determinate fasi del giorno, al 
mattino o alla sera, quando si presta a più dirette 
correlazioni psicologiche, come nelle opere in cui 
compaiono, isolate e quasi perdute, piccole figure 
umane (Due uomini che contemplano la luna, 
1819, Dresda, Gemàldegal.). L’attento e parteci- 
pe studio della natura, colta nella complessità dei 
suoi aspetti e nel variare delle ore e delle stagioni, 
quasi a simboleggiare le diverse età della vita ( Le 
età della vita, 1835, Lipsia, Mus. der Bildenden 
Kiinste), testimonia una visione intimamente reli- 
giosa. Interessante fu il lavoro degli artisti che 
operarono attorno a F., anche se egli non ebbe 
mai una vera scuola: G.F. Kersting, K.G. Carus, 
J.Ch.C. Dahl, E.F. Oehme, J.K. von Leypold. 

Fries Hans (Friburgo 1460/65 - Berna, dopo il 
1523) pittore svizzero. Attivo in vari centri della 
Svizzera settentrionale, dipinse con rude reali- 
smo, non di rado caricato in senso espressivo e 
piegato a effetti di aspra tensione drammatica 
(Cristo sotto la croce, Berna, Kunstmus.; Stigmate 


Friesz 


di san Francesco, Monaco, Alte Pin.). Benché so- 
stanzialmente radicata nel medioevo tedesco, la 
sua opera mostra un senso dello spazio e della 
profondità di chiara derivazione rinascimentale e 
italiana (sei tavole della Vita della Vergine, 1512, 
Basilea, Kunstmus.). 

Friesz Achille-Emile-Othon (Le Havre 1879 - 
Parigi 1949) pittore francese. Dopo gli studi com- 
piuti a Le Havre e a Parigi, intorno al 1904 subì 
l'influenza di Matisse e aderì al programma dei 
fauves (L'Estaque, 1905, Parigi, Mus. Nat. d’Art 
Mod.). Lo studio del paesaggio mediterraneo lo 
indusse, intorno al 1908, a un recupero dei volumi 
e della composizione architettonica di tipo cézan- 
niano (Cassis, 1909, Zurigo, Kunsthaus), cui si 
mantenne in seguito sempre fedele accentuando 
anzi il carattere realistico della sua pittura (ritrat- 
ti. nudi, nature morte, paesaggi). 

frigia, arte + Anatolia, arte dell’. 

frigidario + terme. 

Frigimelica Girolamo (Padova 1653 - Modena 
1732) architetto italiano. Attivo a Rovigo, Vicen- 
za, Padova (Santa Maria del Pianto, detta del 
Torresino, 1718-26) e nella Villa Pisani di Stra 
(per la quale progettò il complesso di costruzioni 
per il parco), fuse nella sua opera elementi della 
tradizione palladiana e del barocco romano. Nel 
1721-22 si trasferì a Modena, dove lavorò come 
architetto e ingegnere (San Giovanni Battista, 
1730 ca, la cui pianta si ispira a quella di Sant'An- 
drea al Quirinale del Bernini). 

Frisoni Donato Giuseppe (Laino, Como, 1683 - 
Ludwigsburg 1735) architetto e stuccatore italia- 
no. Il suo nome è legato soprattutto alla realizza- 
zione della residenza dei duchi di Wi.irttemberg a 
Ludwigsburg, una delle più eleganti dimore prin- 
cipesche della Germania, di cui diresse i lavori dal 
1715. 

Froment Nicolas (Uzès 1435 ca - Avignone 1483 
ca) pittore francese. Pittore di corte di Renato 
d'Angiò, fu figura di rilievo nella Scuola di Avi- 
gnone dove operò dal 1468, dopo un supposto 
soggiorno a Firenze. Il trittico con la Resurrezione 
di Lazzaro (Firenze, Uffizi, firmato e datato 
1461) attesta la qualità espressionistica della sua 
pittura giovanile, ispirata a modelli borgognoni e 
fiamminghi pur in una visione spaziale di matrice 
toscana. Sulla base di una analoga costruzione 
prospettica gli è stata attribuita la Leggenda di san 
Mitra (1470 ca) in Saint-Sauveur ad Aix-en-Pro- 
vence. Il trittico del Roveto ardente (1476 ca), or- 
dinato dal re Renato d'Angiò per la Cattedrale di 
Aix-en-Provence, rivela la progressiva incidenza 
di modelli italiani sia nel mirabile sfondo paesisti- 
co sia nell’addolcimento tipologico e nel nuovo 
respiro COMPoOSitivo. 

Fromentin Eugène (La Rochelle 1820 - Saint- 
Maurice 1876) pittore e scrittore francese. Compì 
numerosi viaggi in Algeria, che gli ispirarono due 
libri e numerosi taccuini di disegni con studi di 
paesaggi e figure. Dipinse quadri a olio di gusto 
orientalista con suggestivi e abbacinanti scorci di 
deserto, costruiti con una pennellata sintetica ed 
evocativa, e battaglie di cavalieri che ricordano 
analoghi temi affrontati negli stessi anni da Dela- 
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croix. Scrisse acute pagine sui maestri della pittu- 
ra olandese (Rembrandt, P. Potter) in / maestri 
antichi (1876). 

Froment-Meurice Frangois-Desiré (Parigi 1802- 
55) argentiere e gioielliere francese. Tra 1 più fa- 
mosi del suo tempo, si rivelò all'Esposizione indu- 
striale di Parigi del 1839. I suoi lavori sono carat- 
terizzati dalla presenza di smalti, pietre dure e 
dalla tecnica del niello e sono realizzati in uno sti- 
le composito in cui si intrecciano elementi deco- 
rativi rinascimentali, barocchi e neoclassici (famo- 
sissima la cosiddetta «toilette» della duchessa di 
Parma, da lui realizzata nel 1845 su disegni di J. 
Feuchère). La sua attività fu continuata dal figlio 
ÉMILE (Parigi 1837-1913) di cui si ricordano, tra gli 
altri, il centro-tavola in cristallo di rocca e due 
candelabri presentati all'Esposizione mondiale di 
Parigi del 1867 (Parigi, Mus. des Arts Décoratifs). 
frontale originariamente, la porta anteriore del- 
l’altare, detta anche ante pendium:; in seguito, il pa- 
ramento dell’altare nel suo insieme. 

Fronte nuovo delle arti movimento artistico che 
costituì uno sviluppo della Nuova secessione arti- 
stica italiana promossa da R. Birolli nel 1946, con 
l'adesione di B. Cassinari, R. Guttuso, E. Morlot- 
ti, Leoncillo, A. Pizzinato, G. Santomaso, E. Ve- 
dova, A. Viani. Nel 1947, per intervento di Guttu- 
so, Il movimento assunse il nome di F.n. delle a. in 
occasione di un'esposizione collettiva alla Gall. 
della Spiga a Milano, presentata dal critico G. 
Marchiori; vi aderirono anche 1 pittori A. Corpora 
e G. Turcato e gli scultori P. Fazzini e N. Franchi- 
na, mentre se ne dissociò Cassinari. Nel 1948 il 
gruppo fu presente alla xxiv Biennale di Venezia. 
Il comune proposito di rinnovare l’arte italiana ri- 
spetto alle formule novecentiste sulla base di un'i- 
stanza morale prima ancora che estetica e una ge- 
nerica fede nel progressismo, artisticamente an- 
corata al referente di Picasso, si risolvevano in un 
ampio e contraddittorio spettrostilistico, general- 
mente riconducibile a una contaminazione di neo- 
cubismo e neofauvisme, in bilico tra i poli di solu- 
zioni tendenzialmente «formaliste» (G. Turcato, 
Rivolta, 1948, Roma, Gall. Naz. d'Arte Mod.) e 
«realiste» (R. Guttuso, Mafia, 1948, New York, 
Mus. of Mod. Art). La composizione di opposti 
orientamenti artistici in nome di comuni convin- 
zioni politiche (la maggior parte degli artisti ap- 
parteneva all’area comunista) fu messa in crisi 
dalle posizioni assunte dal Partito comunista ita- 
liano nel 1948, ostile a sperimentazioni formaliste 
e astrattiste in favore di un allineamento degli ar- 
tisti che aderivano al partito a un realismo di chia- 
ra leggibilità, didascalico e narrativo. Si giunse co- 
sì alla rottura tra astrattisti e neorealisti e allo scio- 
glimento del Fronte (1949). In polemica con la 
frangia realista (Franchina, Guttuso, Leoncillo, 
Pizzinato) si svilupparono espressioni artistiche 
autonome che condussero nel 1952 alla formazio- 
ne, sotto l'egida di L. Venturi, del + Gruppo de- 
gli Otto (Birolli, Corpora, Morlotti, Santomaso, 
Turcato, Vedova e in seguito Afro e M. Moreni). 
frontespizio in architettura, la parte alta di un 
edificio o di una porta. 

frontone parte terminale, in genere di forma 
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triangolare, della facciata di un edificio; nel tem- 
pio greco è coperto da un tetto a due spioventi e 
dalla cornice della + trabeazione e contiene una 
superficie triangolare rientrata, detta + timpano, 
in cui trova posto la decorazione. 

frottage (fr., «strofinamento») tecnica ideata da 
M. Ernst nel 1925, consistente propriamente nel 
passare una mina di piombo su un supporto (car- 
ta, tela) appoggiato a una superficie ruvida di ti- 
pologia svariata (legno, pietra, cordame ecc.), co- 
sì da farne emergere la matericità. La suggestione 
evocativa delle immagini che ne risultano in ma- 
niera accidentale (per le quali Ernst citava il pre- 
cedente delle «macchie» di Leonardo) e la com- 
ponente di casualità implicita in tale genesi deter- 
minarono l'ampia fortuna di questa tecnica in am- 
bito surrealista e informale (H. Michaux). 
Frueauf Rueland il Vecchio (?, 1445 ca - Passau 
1507) pittore tedesco. Lavorò dal 1478 al 1497 a 
Salisburgo e in seguito a Passau. Nel 1487 colla- 
borò all'altare di Sant'Agostino a Norimberga 
(ora al Germanisches Nationalmus.). La sua pit- 
tura, dalle tormentate e monumentali figure che si 
stagliano su paesaggi resi con realismo, manifesta 
componenti di cultura italiana e fiamminga, nel- 
l'ambito del gusto tardogotico: altare di Ratisbo- 
na (Ratisbona, Mus.), Storie della vita della Vergi- 
ne e Storie della Passione (Vienna, Mitteralterli- 
cher Osterreichischer Kunst Gal.). Nei dipinti di 
suo figlio RUELAND IL GIOVANE (1470 ca - 1545) la 
resa poetica della natura assume accenti che lo 
hanno fatto considerare, per taluni aspetti, un 
precursore della scuola danubiana (Pala di san 
Leopoldo, 1507, abbazia di Klosterneuburg). 

Fry Edwin Maxwell (Wallasey, Cheshire, 1899 - 
Cotherstone, Durham, 1987) architetto e urbani- 
sta inglese. Collaboratore di W. Gropius durante 
la permanenza di questi in Inghilterra (1934-37), 
fece parte dal 1951 al 1954, con la moglie, l’archi- 
tetto J. Drew, dell’équipe di Le Corbusier per la 
progettazione della città di Chandigarh nel 
Punjab. Tra le opere realizzate da F. in Gran Bre- 
tagna: il London Electricity Showroom (Londra, 
1935), l’Impington College (Cambridgeshire, 1936- 
40, in collaborazione con Gropius) e le abitazioni 
di Kensal House a Ladbroke Grove (Londra, 
1937), opere che fanno di lui uno dei principali 
esponenti del razionalismo inglese. 

Fry Roger Eliot (Londra 1866-1934) pittore e cri- 
tico d'arte inglese. Collaboratore di importanti ri- 
viste («Atheneum», «Burlington Magazine»), so- 
stenne la teoria della «forma pura» (Visione e di- 
segno, 1920). Fu pittore dilettante e, soprattutto, 
acuto studioso dell’arte moderna, in particolare 
del postimpressionismo, termine che egli stesso 
codificò in una celebre mostra (Manet e i post-im- 
pressionisti) organizzata nel 1910-11 alla Grafton 
Gall. di Londra. 

FSA (Farm Security Administration) agenzia go- 
vernativa istituita dall'’amministrazione Roosevelt 
nell’ambito del Dipartimento dell’ Agricoltura per 
fronteggiare gli effetti della crisi economica del 
1929. All’interno dell'agenzia, attiva dal 1935 al 
1943 e coordinata dall’economista R.G. Tugwell, 
fu istituita sin dall’inizio una sezione documenta- 


ria, diretta dal sociologo R. Stryker, con l’incarico 
di raccogliere materiale fotografico volto a susci- 
tare nell’opinione pubblica una presa di coscienza 
delle drammatiche condizioni delle aree agricole, 
in particolare il Texas e il North e South Dakota. 
La documentazione su tale situazione fu affidata a 
un gruppo di fotografi di cui fecero parte, tra gli 
altri, P. Carter, W. Evans, D. Lange, A. Rothstein, 
B. Shahn, A. Siegel, M. Post Wolcott. Nel corso 
degli otto anni di esistenza della FSA, essi ripresero 
oltre 270.000 immagini, che, nel loro insieme, co- 
stituiscono una straordinaria narrazione visiva sul 
paesaggio agricolo e le classi rurali in un periodo 
di grave crisi economica. Per il igore metodologi- 
co e la qualità dei risultati, la FsA diventò un im- 
portante punto di riferimento per le successive ge- 
nerazioni di fotografi e cineasti. 

Fuga Ferdinando (Firenze 1699 - Roma 1781) ar- 
chitetto italiano. Allievo di G.B. Foggini, nel 1717 
si trasferì a Roma, dove completò la sua forma- 
zione sui grandi esempi barocchi. A Napoli rea- 
lizzò la sua prima opera di rilievo, la cappella del 
Palazzo Cellamare {1726-27}, di notevole ricchez- 
za decorativa e scenografica. Rientrato a Roma 
nel 1730 e nominato da Clemente x11 e poi da Be- 
nedetto xiv architetto dei palazzi pontifici, rea- 
lizzò il completamento del Palazzo del Quirinale, 
aggiungendovi l’edificio del Segretario delle Cifre 
e un nuovo braccio detto «manica lunga». Com- 
pletò poi la piazza antistante con il Palazzo della 
Consulta (1732-35 ca). Queste opere romane, ed 
altre come la facciata di Santa Maria Maggiore e il 
Palazzo Corsini (1736 e seguenti), rivelano il pas- 
saggio da una ricerca originale, pur nell’ambito 
barocco, a forme più legate al classicismo. Dal 
1751, chiamato insieme a L. Vanvitelli a Napoli 
da Carlo ni di Borbone, F. lavorò come architetto 
di corte al rinnovamento della città, eseguendo 
opere destinate ad attrezzare la capitale di impor- 
tanti edifici di pubblica utilità: dal colossale Al]- 
bergo dei Poveri, concepito per ospitare, con 8000 
posti, tutti i poveri del regno (realizzato solo in 
parte tra il 1751 e il 1819), ai Granili (immenso 
fabbricato per magazzini, ora distrutto), agli edifi- 
ci per la manifattura di porcellane nel giardino del 
Palazzo Reale (1771-72). A Napoli costruì anche 
numerosi palazzi (d'Aquino, Giordano, Carama- 
nico) e ville nobiliari {Villa Favorita a Resina), 
nonché la facciata della chiesa dei Gerolamini 
(1780 ca). L'architettura di F. appare orientata a 
controllare le tendenze scenografiche dell'eredità 
secentesca razionalizzandole in soluzioni di gran- 
de sobrietà decorativa. 

Fùger Heinrich Friedrich (Heilbronn 1751 - 
Vienna 1818) pittore tedesco. Dapprima attivo a 
Dresda come autore di ritratti in miniatura. nel 
1774 si trasferì a Vienna. Dopo un viaggio in Ita- 
lia, durante il quale fu in contatto con A.R. 
Mengs, divenne direttore dell’Accademia e delle 
Collezioni Imperiali viennesi. Oltre che ritrattista, 
particolarmente apprezzato dall’aristocrazia. fu 
pittore di scene storiche ed eccellente disegnatore 
(illustrazioni del Messias di Klopstock). 

Fujita Tsugouhara + Foujita, Tsugouhara. 
Fujiwara-no + Takanobu. 
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Fuksas Massimiliano (Roma 1944) architetto ita- 
liano. Formatosi con L. Quaroni, è originale in- 
terprete della corrente postmoderna. Ha lavorato 
inizialmente in Italia (palazzi dello sport di Sasso- 
corvaro, 1970-73, e di Anagni, 1979-86), e dai pri- 
mi anni Novanta anche in Francia (mediateca di 
Rezé Le Nantes, 1991; sede dell’Accademia di 
belle arti a Bordeaux, 1995). Direttore del settore 
architettura della Biennale di Venezia (1998- 
2001). nel 1999 ha vinto con il suo progetto il con- 
corso internazionale per il Centro Congressi I talia 
(Roma, EUR, 1999-2004). 
Fuller Richard Buckminster (Milton, Massachu- 
setts, 1895 - Los Angeles 1983) architetto e desi- 
gner statunitense. Si dedicò ai problemi tecnolo- 
gici connessi con la prefabbricazione edilizia, svol- 
gendo una ricerca tecnico-sperimentale per la 
messa a punto di sistemi costruttivi ottenuti me- 
diante la ripetizione di una struttura elementare 
dibasso costo e funzionalmente perfetta. L’abita- 
zione, fornita di dispositivi autonomi per la tra- 
sformazione dell'energia solare e della forza del 
vento in calore ed elettricità, è per F. un meccani- 
smo in cui tutti gli ingredienti edilizi sono dichia- 
rati all'esterno, e non già un involucro che na- 
sconde le sue parti vitali (casa «Dymaxion», 
1928). Tra il 1948 e il 1959 F. realizzò le sue famo- 
se cupole geodetiche in alluminio, poliestere, le- 
gno laminato, cartone pressato, trasportabili per 
via aerea e montabili in pochi giorni, adatte alle 
più svariate funzioni nei climi più disparati (stabi- 
limenti Ford Motor, Dearborn, Detroit, Michi- 
gan, 1953, e Union Tank Car, Baton Rouge, Loui- 
siana, 1958; stazioni radar nella zona artica; padi- 
glione usa, Esposizione di Montreal, 1967; inse- 
diamento /ippy di Drop City). F. riassume alcuni 
caratteri della cultura americana erede del ro- 
manticismo libertario del sec. xIx, proiettata verso 
un progresso tecnico-scientifico generatore, in un 
futuro utopico, di felicità universale. Tra i suoi nu- 
merosi scritti vanno ricordati Educazione-auto- 
mazione (1962) e Utopia o oblio (1970). 
Fulton Hamish (Londra 1946) artista inglese. Ha 
studiato presso la Saint Martin's School of Art 
(1966-68) e il Royal College of Art (1968-69) di 
Londra. Il suo lavoro si colloca tra arte concettua- 
le e land art, e consiste in lunghe camminate della 
durata di uno o più giorni, di cui l’artista restituisce 
emozioni e impressioni fotografando il paesaggio. 
Il risultato sono immagini in bianco e nero, singo- 
le o in sequenza, corredate da didascalie a stampa 
che registrano durata, condizioni atmosferiche, lo- 
calizzazione geografica dell'itinerario e osserva- 
zioni personali tratte dal diario di viaggio. 
fumage tecnica messa a punto da W. Paalen negli 
anni Trenta consistente nell’annerire la superficie 
della tela con il fumo di una candela (pittura «a 
fumo»). Venne valorizzata soprattutto dai surrea- 
listi nell'ambito delle ricerche sull’automatismo 
Di N 

metto termine che indica propriamente la nu- 
voletta (balloon) contenente il «parlato» dei per- 
sonaggi delle tavole di un racconto figurato: per 
estensione il termine indica il racconto stesso for- 
mato da una serie di disegni con brevi testi di rac- 
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cordo e dialoghi quasi sempre inscritti in nuvolet- 
te che escono dalla bocca dei personaggi. La strut- 
tura narrativa del f. varia dalla semplice disposi- 
zione delle vignette in sequenza temporale e spa- 
ziale, come nelle «strisce» della stampa quotidia- 
na (comics strip, in fr. bande dessinée), ai montag- 
gi, inizialmente a griglia regolare e via via sempre 
più complessi e sofisticati, in apposite tavole di 
supplementi a colori, giornalini, riviste specializ- 
zate o albi (comics books), destinati originaria- 
mente a un pubblico infantile e giovanile, ma nel- 
la seconda metà del Novecento anche a un pub- 
blico adulto; il termine italiano f. comprende in sé 
tutte queste differenti forme di presentazione del- 
le vignette, mentre l'inglese comics allude alle ori- 
gini umoristiche del genere. Strettamente intrec- 
ciata a quella della grafica, della pittura e del ci- 
nema, sia pur con una sua sostanziale autonomia, 
la storia del f. è insieme specchio delle ideologie 
di massa, fonte di nuove mitologie collettive e, al- 
meno dagli anni Cinquanta, strumento di critica ai 
modelli di comportamento dominanti. 

BLE ORIGINI. Î] f. come nuovo linguaggio e forma di 
comunicazione visiva è un tipico prodotto della 
cultura di massa statunitense: nasce negli Stati 
Uniti nell'ultimo decennio dell'Ottocento sui sup- 
plementi domenicali a colori dei quotidiani, in 
concomitanza con il grande sviluppo della stampa 
americana che cercava di catturare lettori conogni 
Mezzo, e si innesta su una ricca tradizione di gior- 
nalismo «disegnato». Nel 1896 il «New York 
World» dell'editore Joseph Pulitzer pubblica le 
prime tavole di Hogan's Alley di R.F. + Outcault, 
creazione grafica al livello dell’arte dell’affiche di 
fine secolo: ne è protagonista Yellow Kid, un mo- 
nello calvo e dalle grandi orecchie a sventola sul 
cui camicione da notte giallo campeggiano frasi in 
gergo e che comanda una banda di hooligans nel- 
le strade del Bronx, esprimendosi in uno slang di 
perfetta controcultura popolare. Nel 1897 il «New 
York American Journal» dell'editore William 
Randolph Hearst pubblica Katzenjammer Kids (in 
Italia noti come Bibì e Bibò) dell’oriundo tedesco 
Rudolph Dirks (1877-1968); i due fratelli Hans & 
Fritz, autori di pirotecniche marachelle, si espri- 
mono nel tedesco-americano degli immigrati, me- 
mori della loro discendenza dai fondamentali pre- 
cursori ottocenteschi del f., i monelli Max und Mo- 
ritz di W. + Busch apparsi sul «Munchener Bil- 
derbogen» dal 1865. Nello stesso anno la testata di 
Hearst Poe» Little Tiger di James Guilforg 


commediografo e attore BeS#8}Sfa no, noto con lo 
pseudonimo di Sto, e dal IRR il Sor Pampurio di 
C. Bisi. Negli stessi anni esordisce il fumetto fran- 
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cofono, con Bécassine (1905) di Émile-Joseph Pin- 
chon (1871-1953), e soprattutto con i truffatori e 
impostori Pieds Nickelés (dal 1908) di Louis For- 
ton (1879-1931), discendenti dal Robert Macaire 
di H. Daumier e protagonisti grotteschi di un'e- 
splicita satira adulta e politica. 
B GLI ANNI DIECI E VENTI: IL FUMETTO COMICO. Un 
sostanziale salto di qualità sia dal punto di vista 
grafico che concettuale caratterizza il fumetto sta- 
tunitense fra primo e secondo decennio del Nove- 
cento. Negli anni 1905-11] Lite Nemo in Slumber- 
land di Windsor McKay (1867-1934), la storia di 
un ragazzino americano che i sogni procurati dal- 
la golosità trasportano ogni notte in un paese fia- 
besco, evoca un mondo di fantasie freudiane di 
straordinaria bellezza «art nouveau». L. + Feinin- 
ger, che sarà tra i maggiori esponenti del Bauhaus, 
pubblica dal 1906 sul «Chicago Tribune» le tavole 
dei Kin-der-Kids, contraltare di alta qualità grafica 
dei Katzenjammer. Mutt & Jeff di Harry Conway 
«Bud» Fisher (1885-1954), che dal 1909 illustra sul 
«New York American» la vita quotidiana del pic- 
colo borghese, con una grafica espressiva e grotte- 
sca che avrà eredi fino all’underground degli anni 
Sessanta, diventa nel 1911 il primo fumetto pub- 
blicato anche in forma di comics book. Nel 1910 
esordiscono con Krazy Kat di G. + Herriman un 
sintetismo grafico d'avanguardia, tale da essere 
rievocato negli anni Settanta dalla pittura di Ph. 
Guston, e una poesia surreale di assoluto livello. 
Nel 1913 Bringing Up Father di G. + McManus 
propone, con una grafica sofisticata già trapassan- 
te dall'art nouveau al déco, la vera e propria com- 
media di costume degli ex proletari arricchiti Jiggs 
& Maggie (Arcibaldo e Petronilla). 
L’elevata qualità grafica e poetica fino ad allora 
raggiunta dal f. viene «normalizzata» negli anni 
Venti dall’avvento dei primi syndicates, grandi 
agenzie di distribuzione che acquistano in esclusi- 
va } diritti di un f. per poi rifornire decine di testa- 
te e di catene giornalistiche. Tale sistema esige da 
un lato una conformistica adesione all'etica 
dell'’«american way of life», ma dall’altro favori- 
sce i rapporti con l'industria cinematografica dei 
nascenti cartoni animati. Esemplare di questa 
standardizzazione è Little Orphan Annie (La pic- 
cola orfana Annie) di Harold Gray (1894-1968), 
apparso nel 1924 sul «New York Daily News», 
poi anche sul «Chicago Tribune», storie «morali» 
di un'orfanella nella giungla urbana dei «roaring 
Twenties» (ma pubblicate fino alla morte dell’au- 
tore) protetta dal capitalista internazionale Daddy 
Warbucks, a tal punto permeate dello spirito rea- 
zionario dell’A merica repubblicana e puritana da 
suscitare negli anni Sessanta la satira erotica e 
rottesca di Little Annie Fanny (1962) su «Play- 
oy» della coppia W. Elder e H. Kurtzman, fon- 
datore quest’ultimo nel 1952 della rivista «Mad», 
prototipo della satira «demenziale». Esemplifica- 
tivo dei rapporti tra f. e cinema d’animazione è 
Felix the Cat (Mio Mao) di Pat Sullivan (1877- 
1933), nato nel 1917 come cartone animato e di- 
ventato fumetto nel 1923. Il processo culmina nel- 
la duplice produzione degli studios fondati nel 
1923 a Hollywood da W. + Disney con il fratello 
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Roy, che producono nel 1928 il primo cartone 
animato di Mickey Mouse (Topolino) disegnato 
da Ub lwerks (1901-71), passato ai f. nel 1930 con 
lo stesso disegnatore, cui presto subentra Floyd 
Gottfredson (1907-86), mentre l'altro personag- 
gio fondamentale, Donald Duck (Paperino), ap- 
pare nella duplice versione nel 1934 e definitiva- 
mente nel 1936 come strip autonoma, disegnata 
da A. Taliaferro (1905-69) e dal 1943 da C. + 
Barks in forma di comics book. La doppia versio- 
ne è caratteristica anche dell’erede delle fantasie 
surreali della prima grande stagione del f., Popeye 
(Braccio di Ferro), l’irascibile marinaio tutto for- 
za bruta comparso come f. nel 1929 nella serie 
Thimble Theatre iniziata dieci anni prima da E.C. 
+ Segar e passato nel 1932 ai cartoni animati del- 
la Paramount con i fratelli M. e D. + Fleischer, 
autori dal 1931 anche di Betty Boop, star satirica 
ispirata a Mae West, riproposta poi anch'essa in f. 
La dimensione mitico-pop del personaggio di Se- 
gar, che, sia pur sostenuto da un humour di fondo, 
incarna i valori maschilisti della società america- 
na, in cui la legge morale si identifica con l’ardi- 
mento, è comprovata dal fatto che il nome Po- 
peye già nel 1931 viene assunto come sopranno- 
me dal gangster stupratore in Santuario di W. 
Faulkner e cinquant'anni dopo dal protagonista 
dell'omonimo film di Altman. 

Mm GLI ANNI TRENTA: IL FUMETTO D’AVVENTURA. La 
dimensione mitica è ancora più evidente nel f. av- 
venturoso che soppianta il f. comico verso la fine 
degli anni Venti e dominerà il genere fino agli 
inoltrati anni Cinquanta. I suoi eroi sono legati 
sia alla letteratura «pulp», compresa la prima 
produzione di fantascienza, sia all’immaginario 
cinematografico, di cui assumono in fase più ma- 
tura anche i ritmi di montaggio e di inquadratura, 
fino alla grafica di M. + Caniff in Terry e i pirati 
(dal 1934) e in Steve Canyon (dal 1947), non a ca- 
so ispiratrice negli anni Sessanta della pop art di 
R. Liechtenstein, con l’esplicito ingrandimento 
della tecnica di stampa del «retino». Questi per- 
sonaggi sono eroi in pace e in guerra dell’impe- 
rialismo americano. Meno caratterizzati in tal 
senso, almeno esteriormente, e più tradizionali 
nel segno sono Tim Tyler's Luck (dal 1928), ov- 
vero Cino e Franco, i due intrepidi adolescenti 
disegnati da Lyman Young (1893-1984), punto di 
sutura tra f. comico e f. avventuroso, Tarzan (dal 
1929) di Harold R. Foster (1892-1981), prosegui- 
to nel 1937 da Burne Hogarth (1911-96) e nel 
1968 da R. Manning (n. 1929), tutti disegnatori di 
ottimo livello nell'ambito della tradizione anato- 
mica accademica. Sempre nel filone del f. avven- 
turoso gli anni Trenta vedono l'apparizione di 
Buck Rogers (dal 1929) di P. Nowlan e D. 
Calkins, il primo eroe di fantascienza. di Brick 
Bradford (dal 1933) di W. Ritt e C. Gray. di Man- 
drake (dal 1934), il mago «buono», e di Phantom 
(dal 1936), l'Uomo mascherato, assetato di giu- 
stizia, capostipite di una banda di personaggi ma- 
scherati; questi due ultimi f. sono sceneggiati da 
Lee Falk (1905-99), uno dei grandi professionisti 
del tempo, come il già ricordato Foster. autore 
dal 1937 anche dell'altomedievale Prince Valiant, 
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fumetto 1 R.F. Outcault: «Yellow Kid» (1896). 2 R. Dirks: 
(1905). 4 W. McKay: « Little Nemo» (1905). 


cavalleresco e didascalico, e soprattutto come 
Alexander Raymond (1909-56), che spazia dalla 
fantascienza déco di Flush Gordon (dal 1933) al 
realismo espressivo e cinematografico dell'Agen- 
te segreto X°9 dello stesso anno (inizialmente sce- 
neggiato da D. Hammet), fino allo stile noir anni 
Quaranta dell’investigatore privato Rip Kirby 
(1946). Questi due characters si riallacciano al fi- 
lone delle serie con poliziotti e gangsters, rappre- 
sentato da due f. di qualità assai alta anche se di- 
versi nella deformazione grafica e nel crudo rea- 
lismo: Dick Tracy (dal 1931) di Chester Gould 
(1900-85), l’adamantino poliziotto cui l’autore 
presta un inimitabile tratto espressionista, traspo- 
sto anche in serial cinematografico nel 1937, in 
telefilm e nel film del 1990 di W. Beatty, e Red 
Barry (1934-40) di Will Gould (1911-83). Sul ver- 
sante del f. ironico, si pone The Spirit (dal 1940 al 
1952) di Will Eisner i 1917), il detective con la 
mascherina sugli occhi, disegnato con efficacissi- 
mo uso di inquadrature e ombre e luci da film 
espressionista, mentre l'eredità della satira socia- 
le degli anni Venti è ripresa da Li"! Abner (1934- 
77) di Alfred Gerald Caplin (Al Capp, 1909-79), 
parodia del folk americano che satireggia l’aspet- 
to contadino e patriarcale della moralità roosvel- 
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tiana proponendo un personaggio femminile la 
cui evoluzione grafica giunge a tempo debito ad 
alludere a M. Monroe. 

BI GLI ANNI QUARANTA: I «SUPEREROI». Sul finire de- 
gli anni Trenta nascono gli album (comics books) 
con i cosiddetti «supereroi» dotati di poteri ecce- 
zionali, proiezione sublimante delle inquietudini e 
delle nevrosi dell'americano medio fra la grande 
crisi e la seconda guerra mondiale e risposta d’ol- 
tre Atlantico all’aggressivo mito europeo del su- 
peromismo: per la National Superman (1938) di J. 
Siegel e J. Shuster, e Batman (1939) di B. Finger e 
Bob Kane (1916-98), seguiti da molti altri sceneg- 
giatori e disegnatori; per la Marvel Submariner 
(1939) di B. Everett e Captain America, dal tra- 
sparentissimo titolo, di J. Simon e Jack Kirby 
(1917-94); quest’ultimo diventa uno dei principali 
disegnatori della casa, a fianco del direttore S. 
Lee, che negli anni Sessanta rilancerà i supereroi 
aggiornandoli e trasformandoli in personaggi ne- 
vrotici, pieni di limiti e di problemi quotidiani 
(con ottimi riscontri di identificazione nel pubbli- 
co giovanile), fra cui spiccano / Fantastici Quattro 
(Lee e Kirby), eredi di Superman ma con tavole 
più «pop», Spiderman (Uomo Ragno) di Lee e S. 
Ditko, Daredevil (Lee e G.Colan). Nel secondo 


S G. MeManus: « Arcibaldo e Petronilla» (1913). 6 P. Sullivan: «Mio Mao» (1917). 7 S. Tofano: «Il Signor 
Bonaventura» (1917). 
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dopoguerra, i supereroi di entrambe le case ap- 
prodano alla televisione e al cinema e si intellet- 
tualizzano ulteriormente nei successivi decenni, 
per es. nei montaggi d'avanguardia cupamente 
espressionisti di Frank Miller (n. 1957), che negli 
anni Ottanta e Novanta crea (Sin City) o ricrea 
(Batman, Devil, Elektra) eroi inquieti e conflittuali. 
Mm LA SECONDA METÀ DEL NOVECENTO: IL FUMETTO 
«INTELLETTUALE» E LA DIFFUSIONE INTERNAZIONALE 
DEI CARTOONS. Gli anni Cinquanta e Sessanta se- 
gnano negli Stati Uniti, la nascita dei f. «under- 
ground» sessantotteschi dell’irriverente R. + 
Crumb - Fritz the Cat (1965) ovvero il Pornogat- 
to, e Mr. Natural —, l'affermazione di disegnatori 
di alta sofistificazione come J. Steranko, H. 
Chaykin, B. Sienkiewicz e il citato F. Miller, e la 
comparsa del f. intellettuale e sofisticato: annun- 
ciato da Pogo (dal 1949) di Walt Kelly (1913-73), 
il genere è esemplarmente rappresentato dai Pea- 
nuts (dal 1950) di Ch.M. + Schulz, ricchi di sotti- 
gliezze psicologiche, da B8.C. (dal 1958) di Johnny 
Hart (n. 1931), da The Wizard of 1d (Il mago Wiz) 
di B. Parker e J. Hart, mentre dalla metà degli an- 
ni Cinquanta cominciano ad apparire su «Village 
Voice» le vignette satiriche, psicodrammatiche e 
politicizzate di J. + Feiffer, che toccheranno il 


8 9 10 il 
8 U. Iwerks: « Topolino» (1928). 9 C. Barks: «Paperino» (1943). 10 E.C. Segar: «Braccio di Ferro» (1929). 
11 M. e D. Fleischer: «Betty Boop» (1931). 


culmine al momento dello scandalo Watergate, 
un tema che, insieme a quello della contestazione 
studentesca, è al centro anche di Doonesbury (dal 
1969) di Garry Trudeau (n. 1948), un f. che rac- 
conta l'evoluzione di una generazione dalle co- 
muni degli anni Settanta allo yuppismo degli Ot- 
tanta alla crisi di mezza età dei Novanta. La fon- 
damentale novità fra gli anni Cinquanta e Sessan- 
ta è costituita da un lato dalla forte presa di co- 
scienza della piena autonomia e dignità del f. co- 
me espressione artistica e dal riconoscimento da 
parte delle scienze umane delsuo valore semiolo- 
gico, e dall’altra dalla vasta diffusione del f. in Eu- 
ropa (specialmente in Francia e in Italia, ma an- 
che in Gran Bretagna e Spagna) e in Sud Ameri- 
ca (non a caso la mostra Fumetto e figurazione 
narrativa del 1967 al Mus. des Arts Décoratifs di 
Parigi passa nel 1970 al Mus. di San Paolo del 
Brasile}. Se certamente gli Stati Uniti avevano fi- 
no ad allora monopolizzato di fatto il settore del 
f., esportando eroi in tutto il mondo, le sollecita- 
zioni del nuovo linguaggio erano state recepite 
anche oltre Atlantico. Per citare solo i f. più origi- 
nali e più noti internazionalmente, fin dal 1929 era 
apparso in Belgio l’originale Tintin di Hergé: negli 
anni Cinquanta in Gran Bretagna vengono pub- 


12 Ch. Gould: «Dick Tracy» (1931). 13 A. Raymond: «Flash Gordon» (1933). 14 L. Falk: «L'Uomo mascherato» 
(1936). 15 F. Ray: «Superman» (1942). 
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blicati il fantascientifico Jeff Hawke (1954) di S. 
Jordan e W. Patterson, un capolavoro nel suo ge- 
nere, e gli umoristici Andy Cap (un operaio) di R. 
Smythe e Bristow (un impiegato) di F. Dickens. 
Mentre la Francia lancia Asterix (1959) di R. Go- 
scinny (già autore con Morris del western satirico 
Lucky Luke del 1946) e A. Uderzo, in Argentina 
Quino (Joaquîn Lavado, n. 1932) propone la sua 
intellettuale Mafalda (1964) inaugurando la scuo- 
la argentina del f. che annovera, tra gli altri, anche 
A. + Breccia, il surreale Guillermo Mordillo (n. 
1932) e, negli anni Settanta, gli inquieti J. Munoz 
e C. Sampayo, inventori del detective Alack Sin- 
ner (1975) 

Un caso unico e un vertice eccezionale nel pano- 
rama del f. del secondo Novecento resta l’impe- 
gnata graphic novel di A. + Spiegelman, Maus 
(1986, 1992), toccante epopea dell'Olocausto, in 
cui gli ebrei sono rappresentati come topi e 1 nazi- 
sti come gatti. Costituiscono invece un prodotto 
essenzialmente industriale i manga giapponesi; di 
livello modesto, salvo qualche eccezione (A kira, 
1984, di K. Otomo; Orange road, 1985, di I. Mat- 
sumoto), si rivolgono a un pubblico giovanile abi- 
tuato alla semplificazione grafica dei cartoni ani- 
mati televisivi. 

M IL FUMETTO IN ITALIA. Il f. italiano, dopo i decen- 
ni eroici del «Corriere dei Piccoli», aveva visto ne- 
gli anni Trenta la nascita di settimanali per ragaz- 
zi con materiale americano della casa Nerbini, co- 
me «Topolino» (1932), passato nel 1935 a Mon- 
dadori, «L’avventuroso», «Il vittorioso», «L’auda- 
ce» e la comparsa dei primi validi disegnatori: Ri- 
no Albertarelli (1908-74), creatore di Kit Carson, 
il capostipite del f. western (i cui eroi vanno da 
Tex Willer a Pecos Bill, a Sargent Kirk, a Cisco 
Kid a Randall), Federico Pedrocchi (1907-45), 
Walter Molino (1915-97), Giovanni Scolari (1882- 
1956), K. Caesar (1906-74), F. Caprioli (1912-74), 
Benito Jacovitti (1923-97), il cui surreale Cocco 
Bill inaugura la parodia del genere. Nel dopo- 
guerra, spicca il gruppo veneziano dell’«Asso di 
Picche», con D. -+ Battaglia e H. + Pratt. Dopo 
l'iniziale comune ripresa del modello di M. Ca- 
niff, il primo è divenuto un raffinato rilettore di 
testi letterari, tra f. e illustrazione, il secondo si è 
imposto come l’autore di maggior livello, per qua- 
lità del soggetto e del disegno, della seconda metà 
del Novecento: con la saga di Corto Maltese (dal 


1967 sulla rivista «Sgt Kirk») Pratt rivaluta il f. 
d'avventura instillandovi però inediti umori iro- 
nici. Altra figura chiave è quella di Gian Luigi Bo- 
nelli (1908-2001), creatore dal 1948, con Aurelio 
Galleppini (1917-94), del personaggio western 
«revisionista» Tex Willer, affidato a vari disegna- 
tori, di grande fortuna popolare e intergenerazio- 
nale, la cui impostazione è stata ripresa, con più 
alta qualificazione grafica, da Ken Parker (1977) 
di G. Berardi e I. Milazzo. Battaglia e Prattsono 
presenti sulle pagine di «Linus», la rivista fondata 
nel 1965 da G. Gandini con la collaborazione di 
E. Vittorini, U. Eco e O. del Buono. Fucina del 
fumetto italiano di alta raffinatezza intellettuale 
con la sua filiazione «Alter Alter», ospita sul ver- 
sante narrativo di avventura e di costume G. + 
Crepax, interprete del «radical-chic» milanese 
con la sofisticata Valentina (1965; da segnalare la 
particolare attenzione ai titoli sui dorsi dei libri 
nelle biblioteche dei protagonisti), Milo Manara 
(n. 1945) con il suo erotismo ammiccante e il fu- 
mettista-illustratore S. + Toppi, sulla linea di 
Battaglia, mentre sul versante satirico spiccano le 
figure di Daniele Panebarco (n. 1946) e F.T.+ 
Altan. Negli anni Sessanta nascono anche i noirs 
italiani Diabolik (1962) delle sorelle A. e L. Gius- 
sani e Satanik di L. Secchi e R. Raviola (in arte 
Magnus, 1939-96), che aprono la via al f. sadico e 
pornografico; nel 1969 esordisce Alun Ford dello 
stesso Magnus, che alla fine degli anni Settanta 
approderà al fantastico-horror e alle rivisitazioni 
della favolistica orientale; in questo filone del f. di 
consumo rientrano anche l'archeologo Martin 
Mystère (1982) di A. Castelli e G. Alessandrini e 
soprattutto Dylan Dog (1986) scritto da T. Sclavi 
e illustrato da vari disegnatori. Su «Linus» esordi- 
sce anche la giovane guardia sessantottesca di due 
gruppi legati a Bologna e al DAMS, a ulteriore ri- 
prova dell’intellettualizzazione del f.: al primo 
gruppo, che dà vita nel 1980 al provocatorio e fe- 
roce «Frigidaire», appartengono S. Tamburini e 
G. Liberatore (inventori del violento e amorale 
cyborg Ranxerox), M. Mattioli (con il fumetto 
splatter Squeak the mouse), F. Scòzzari (con Suor 
Dentona), e A. + Pazienza, inventore di perso- 
naggi estremi come Pentothal e Zanardi espres- 
sione della controcultura postsessantottesca; l’al- 
tro gruppo, quello di «Valvoline», nasce nel 1983, 
formato da D. Brolli, G. Carpinteri, Igort (I. Tu- 
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veri), M. Jori, L. + Mattotti, e viene consacrato 
da R. Barilli nella mostra Anniottanta per la sua 
grafica d'avanguardia. Il corrispettivo francese di 
queste innovative esperienze è costituito dalle n- 
viste «Pilote» e «Metal Hurlant» (1974), con le fi- 
gure fondamentali di J. Giraud (noto con gli pseu- 
donimi «Gir» e soprattutto + «Moebius») e di E. 
+ Bilal e dalle satiriche «Harakiri» ed «Echo des 
Savanes», con C. Brétecher e G. Wolinski, mae- 
stri di umorismo grottesco. 

Fumiani Giovan Antonio (Venezia 1645? - 1710) 
pittore italiano. Formatosi a Bologna, trasferì nel- 
la decorazione delle chiese veneziane (San Roc- 
co, San Benedetto, San Zaccaria ecc.) il gusto 
quadraturistico emiliano; nel suo capolavoro, le 
Storie di san Pantaleon nella volta della chiesa 
omonima, raggiunse effetti di arditezza illusioni- 
stica importanti per il successivo sviluppo della 
pittura decorativa veneziana. Nei dipinti su tela 
mostra un orientamento accademico fondato sul- 
lo studio di L. Carracci, mediato dall’interesse per 
la corrente decorativa neoveronesiana (La Vergi- 
ne appare a Pio v, Venezia, Corpus Domini; tele 
per il Duomo di Padova). 

Fungai Bernardino (Siena 1460 ca - 1516) pittore 
italiano. Allievo di Benvenuto di Giovanni, lasciò 
un notevole numero di tavole devozionali (Stig- 
mate di santa Caterina, 1496-97, Siena, Santa Ca- 
terina a Fontebranda, e /ncoronazione della Ver- 
gine, Siena, chiesa dei Servi, con predella divisa 
fra i musei di York e Strasburgo), in cui gli ele- 
menti arcaici del suo linguaggio figurativo risulta- 
no dissimulati grazie a una esecuzione vivace- 
mente ornamentale. In opere successive (Madon- 
na e santi, 1512, Siena, Pin. Naz.) si nota un rinno- 
vamento sulle orme del Perugino e di L. Signorel- 
li, che non intacca però il sapore coscientemente 
arcaizzante della sua opera. 

Funi Achille (Ferrara 1890 - Appiano Gentile, 
Como, 1972) pittore italiano. Allievo di C. Tallo- 
ne a Milano, si avvicinò al futurismo e fu tra i fon- 
datori del gruppo Nuove tendenze (1914); dopo la 
guerra aderì pienamente al movimento di recupe- 
ro della tradizione italiana, nel quale portò un in- 
dirizzo classicheggiante (Venere innamorata, 
1928, Milano, Civ. Mus. d’Arte Cont.) poi svilup- 
pato con accenti di enfatica monumentalità. Fir- 
matario, nel 1933, del manifesto di Sironi sulla pit- 
tura murale, eseguì decorazioni ad affresco per le 
triennali di Monza e Milano (1930-40) e gli affre- 
schi col Mito di Ferrara per il Palazzo Comunale 
di Ferrara (1934-37). 

funzionale, architettura espressione usata per 
indicare la produzione architettonica che, esclu- 
dendo ogni riferimento decorativo, persegue la ri- 
gorosa aderenza delle strutture edilizie alla speci- 
fica funzione cui sono destinate. Per la sua stessa 
natura di attività costruttiva diretta a soddisfare 
precise necessità (individuali o collettive) dell’uo- 
mo, l'architettura si è ovviamente sempre confi- 
gurata come sintesi di forma e funzione: la stessa 
architettura monumentale (la piramide egizia, il 
tempio greco, la basilica romana, la cattedrale go- 
tica o romanica ecc.) che più di ogni altra sembre- 
rebbe destinata a esaltare il valore mitico-rappre- 


sentativo dei fenomeni architettonici, è in realtà 
strettamente legata alle esigenze delle funzioni re- 
ligiose o civili e risponde quindi a necessità collet- 
tive cariche di valenze simboliche e ideologiche. 
In senso più specifico, il termine ha assunto il pre- 
ciso significato di riferimento progettuale fin dal- 
l’articolarsi del dibattito teorico del periodo illu- 
minista (sec. xviil), acquisendo (a opera soprat- 
tutto di trattatisti e teorici come F. Milizia, C. Lo- 
doli, J.N. Durand ecc.) il significato di una pole- 
mica contrapposizione fra razionalità neoclassica 
e irrazionalità della progettazione tardobarocca o 
rococò. Tuttavia, la «funzionalità» come criterio 
generale per la definizione formale degli edifici è 
venuta generalizzandosi più tardi, con il progres- 
sivo espandersi della produzione industriale e la 
crescita delle strutture urbane determinate dai 
processi economici legati alla macchina. Nella se- 
conda metà dell'Ottocento, le teorie di J. Ruskin, 
gli insegnamenti di E. Viollet-le-Duc, le opere di 
H.P. Berlage hanno proposto gli eclettici indirizzi 
neogotici o neoromanici quali ipotesi di a.f., sia 
per la loro adesione alle necessità operative del 
mondo dell’industria sia per la coerenza tecnolo- 
gica e la razionalità costruttiva di cui erano porta- 
tori. Da queste esperienze hanno tratto origine 
movimenti come le + Arts and Crafts, il + Deut- 
scher Werkbund, la + Secessione viennese, orien- 
tati verso una progettualità ormai svincolata da 
qualsiasi riferimento agli stili del passato. Agli ini- 
zi del sec. xx il termine a.f. è stato invece usato per 
indicare il radicale capovolgimento metodologico 
che è alle radici del + Movimento moderno, e in 
particolare della corrente razionalista (+ razio- 
nalismo). In quel periodo, in Europa e negli Stati 
Uniti gli architetti si sono trovati ad affrontare 
una vasta serie di problemi connessi allo sviluppo 
industriale, di fronte ai quali il linguaggio accade- 
mico o eclettico risultava largamente inutilizzabi- 
le. Alle esigenze costruttive poste dai nuovi tipi 
edilizi (fabbriche, quartieri operai, grandi magaz- 
zini, impianti urbani), avevano già risposto tecnici 
e ingegneri come G.-A. Eiffel, E. Freyssinet, F. 
Hennebique, A. Perret con l’elaborazione di pro- 
getti basati sull’applicazione delle nuove tecnolo- 
gie costruttive (calcestruzzo, ferro ecc.). Se questi 
«pionieri» dell’a.f. hanno avuto il merito di sco- 
prire o riconoscere il valore estetico di ciò che era 
determinato dalle esigenze pratiche («Ciò che 
non è pratico non può essere bello», scriveva O. 
Wagner nel 1895), è stato tuttavia con i maestri 
del Movimento moderno come A. Loos, P. Beh- 
rens, J.J. Oud, W. Gropius, L. Mies van der Rohe, 
Le Corbusier, F.L. Wright che l'estetica funziona- 
le, coerentemente con il motto modernista «la 
forma segue la funzione». ha avuto un vario e ri- 
goroso sviluppo, dal neoplasticismo di + De Stijl 
alle ricerche dell’architettura organica e, in parti- 
colare, a quelle del razionalismo tedesco. 

Fùrich Joseph Ritter von + nazareni. 

Furini Francesco (Firenze 1603-46) pittore italia- 
no. Allievo del Passignano, quindi di G. Bilivert e 
di M. Rosselli, fu in gioventù a Roma insieme a 
Giovanni da San Giovanni. Rientrato a Firenze 
nel 1623, incontrò grande successo anche presso 
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committenti stranieri con una serie di dipinti che 
hanno per tema il nudo femminile presentato fra 
ombre avvolgenti e tenere sfumature cromatiche, 
con effetti di raffinata, quasi lirica sensualità 
(Maddalena, Vienna, Kunsthistorisches Mus.; /la 
e le Ninfe, Firenze, Gall. Palatina di Palazzo Pitti). 
A tale morbidezza pittorica pervenne, dopo aver 
progressivamente abbandonato il solido impianto 
disegnativo derivato dallo studio della statuaria 
classica, di Raffaello e di G. Reni, risalendo attra- 
verso Correggio e Andrea del Sarto allo «sfuma- 
to» leonardesco. Questo interesse è attestato dal- 
la copia che egli fece eseguire, con schizzi di sua 
mano, del Trattato della Pittura (Modena, Bibio- 
teca Estense), incidendo profondamente, con tale 
riscoperta, sulla cultura del tempo. 

Furtwangler Adolf (Friburgo in Brisgovia 1853 - 
Atene 1907) archeologo tedesco. Allievo di H. 
Brunn, studiò a fondo i monumenti dell’Italia e 
della Grecia, partecipando fin dal 1878 agli scavi 
di Olimpia; fu professore presso l’Università di 
Monaco e direttore della Gliptoteca e dell’Anti- 
quarium. Fra le sue opere: Descrizione della colle- 
zione di vasi nell’ Antiquarium (1885), Vasi mice- 
nei (1886), Gli antichi cammei (1900), Descrizione 
della Gliptoteca di Monaco (1900) e Capolavori 
della plastica greca (1893), in cui — in base alle ri- 
cerche sulle fonti letterarie antiche già avviate da 
H. Brunn, e combinando 1 dati emersi da queste 
con le copie romane conosciute — giunse a rico- 
struire le opere e le personalità dei maggiori arti- 
sti, sia pur con risultati talvolta discussi. 

fusarola elemento decorativo a forma di fuso; al- 
ternato a + ovuli, è tipico dell’ordine ionico e fu 
ripreso in età rinascimentale. 

Fusina Andrea (attivo in Lombardia dal 1 495 al 
1526 ca) scultore italiano. Si formò probabilmen- 
te in ambito regionale, tra gli artisti che lavoraro- 
no alla Certosa di Pavia e al Duomo di Milano, 
accogliendo anche suggerimenti e spunti decorati- 
vi di origine toscana. Si ricordano di lui i monu- 
menti funebri di Daniele Birago (1495-1511, Mi- 
lano, Santa Maria della Passione), di Giovanni 
Tolentino (1517, Milano, Santa Maria Incorona- 
ta) e del vescovo Bagaroto (1519, Milano, Castel- 
lo Sforzesco), del tipo ad arche sovrapposte, im- 
prontati a un ricco e raffinato decorativismo. 
fusione termine con il quale si indica la tecnica 
del getto in forma chiusa del bronzo al fine di ot- 
tenere opere di scultura (il getto in stampo aperto 
veniva usato per oggetti piatti come le punte di 
lancia, e non riguarda la produzione artistica). Il 
bronzo è una lega di rame e stagno nella quale 
entrano talvolta altri metalli non ferrosi (zinco, 
piombo, argento). La quantità di stagno varia dal 
18% dell’aes statuarium descritto da Plinio a per- 
centuali minime riscontrabili in bronzi greci come 
i cavalli di San Marco a Venezia. I bronzi con una 
più alta percentuale di rame sono più viscosi allo 
stato di f.. ma conservano un buon grado di mal- 
leabilità e si prestano quindi a essere lavorati a 
freddo con + scalpelli e + ceselli (tra questi figu- 
rano i bronzi arcaici e quelli greci di epoca classi- 
ca). I bronzi ad alte percentuali di stagno o zinco 
sono invece più fluidi allo stato di f., ma fornisco- 
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no getti duri e fragili che possono essere corretti e 
rilavorati a freddo solo con grande difficoltà; tra 
questi si annoverano gran parte dei bronzi rina- 
scimentali e moderni che, fusi da un originale mo- 
dellato in argilla, hanno un aspetto plastico. La f. 
può essere eseguita secondo due metodi: la f. a 
cera perduta (la più usata nell’antichità classica, 
dove era praticata anche la f. piena per piccoli og- 
getti) e la f. a staffa o in sabbia (meno diffusa nel- 
la produzione artistica, ma prevalentemente usata 
nella moderna produzione industriale). Nella f. a 
cera perduta, metodo che ha permesso di ottenere 
statue di grandi dimensioni, un’animna o nucleo di 
materiale resistente al calore (in genere argilla) 
viene ricoperta di cera d’api resa malleabile con 
l’aggiunta di resina e olio. Il modello in cera (soli- 
tamente una replica dell’originale eseguito dallo 
scultore in legno o argilla) viene racchiuso in una 
forma o stampo in gesso o altro materiale duttile 
nel quale si crea, per mezzo di bacchettine di cera, 
un sistema di canali di colata e di uscita per l’aria 
e la cera disciolta. Mediante riscaldamento (fino a 
500°) si procede all’eliminazione della cera e infi- 
ne all'immissione del bronzo fuso nello spazio 
compreso tra l’anima e la forma in gesso, prece- 
dentemente plasmata, impressa, dal modello in 
cera. A questo punto non rimane che rompere la 
forma in gesso, segare i supporti in metallo che 
avevano tenuta fissa l'anima durante l’intera ope- 
razione, eseguire ritocchie finiture e, se l'opera lo 
prevede, stendere lo strato di patina che si otter- 
rebbe per via naturale solo dopo molti anni. Tale 
tecnica subì un miglioramento con l’invenzione 
della f. internamente vuota (modello in cera pla- 
smato sopra un nucleo di terra e poi ricoperto da 
altra terra), utilizzata per la statuaria di grandi di- 
mensioni. Anche la f. a staffa o in sabbia («statfa» 
è detta la cassa o telaio metallico in cui è colloca- 
ta la sabbia da fonderia che serve alla formatura) 
è un metodo molto antico. Nella Grecia del sec. vi 
veniva usato per bronzi di grandi dimensioni. Fu 
portato a livelli di grande perfezione tecnica nel 
sec. xIX, per fondere componenti metalliche di 
macchine e pezzi destinati all'industria delle co- 
struzioni. Mentre con la f. a cera perduta si ottie- 
ne un pezzo intero, con la f. a staffa si lavora se- 
paratamente ai diversi pezzi che poi, saldati, costi- 
tuiranno l’oggetto voluto. Il procedimento è lun- 
go e laborioso; si basa sostanzialmente su matrici 
o forme in negativo, fatte di un miscuglio coesivo 
di sabbia sottilissima e argilla, che vengono collo- 
cate in «staffe» o casse dove, in base al principio 
dell’intercapedine vuota, avviene la f. Il vantaggio 
rispetto al primo metodo è che le forme possono 
essere riutilizzate per produrre altri pezzi identici. 
Fussli Heinrich, o Henry Fuseli (Zurigo 1741 - 
Putney Hill, Londra, 1825) pittore e critico d’arte 
inglese. Cresciuto a Zurigo in un vivace ambiente 
intellettuale, compì studi ecclesiastici (ma abban- 
donò poi, per le proprie idee indipendenti, la ve- 
ste talare), formandosi una solida cultura lettera- 
ria. Nel 1763 si trasferì a Londra, dove fu incorag- 
giato alla pittura da J. Reynolds; nello stesso tem- 
po traduceva le opere di Winckelmann. Durante 
un lungo soggiorno in Italia (1770-78) approfondì 
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Heinrich Fiissli 

«Eufrosine tra la Fantasia e la Temperanza» (1799-1800): 
olio su tela, cm 243 x153. Heidelberg, Kurpftilzisches 
Muscum. 


con «sgomento» lo studio dell’antichità classica 
(La disperazione dell'artista davanti alla grandez- 
za delle rovine antiche, 1778-80, Zurigo, Kun- 
sthaus), e fu conquistato dall’arte di Michelange- 
lo, la cui «terribilità» sentiva particolarmente vici- 
na al proprio inquieto temperamento. Tornato in 
Inghilterra, divenuta definitivamente la sua pa- 
tria, vi svolse un’ampia attività letteraria e pittori- 
ca, nell’ambito di un'ispirazione preromantica, vi- 
sionaria e allucinata, che intluenzò W. Blake e la 
cultura romantica inglese. Lasua opera, in cui l’e- 
stetica del sublime trova una delle sue più intense 
espressioni, è esasperata e fremente d’inquietudi- 
ni (/ncubo, 1781, Francoforte, Goethe Mus.); an- 
che della classicità F. vede soprattutto gli aspetti 
di eroismo drammatico e sovrumano (Achille sul- 
la pira di Patroclo, 1795-1800 ca, Zurigo, Kun- 
sthaus). Affascinato dai grandi poeti - Omero, 
Dante, Shakespeare, Milton — prese spunto dalle 
loro opere per centinaia di vibranti disegni e per 
dipinti nei quali alla sognante fantasia dei sogget- 
ti shakespeariani (// risveglio di Titania, 1785-90, 
Winterthur, Kunstmus.) si contrappone l’esaspe- 
rato titanismo di quelli tratti da Milton (Satana 
chiama le sue legioni, Zurigo, Kunsthaus). Ambi- 
guità e sottile erotismo caratterizzano i dipinti e i 
disegni del periodo più tardo dell’artista (La de- 
buttante, Londra, Tate Gall.). 

fusto + colonna. 

fusuma-e dipinti giapponesi su pareti scorrevoli. 
Futura 2000 + graffiti art. 


futurismo movimento artistico italiano. Fondato 
da F.T. Marinetti come movimento poetico d’a- 
vanguardia con il Manifesto pubblicato a Parigi 
(20 febbraio 1909), si sviluppò soprattutto dopo 
l'adesione di un gruppo di artisti, che firmarono a 
Milano il Manifesto dei pittori futuristi (11 feb- 
braio 1910) e il successivo Manifesto tecnico. Si 
trattava di U. Boccioni, C. Carrà e L. Russolo 
(Milano), di G. Severini (Parigi) e di G. Balla 
(Roma). A. Bonzagni e R. Romani dopo una pri- 
ma adesione si ritirarono. La battaglia futurista 
era nata da una violenta polemica contro il tradi- 
zionalismo culturale e il «passatismo» benpensan- 
te e borghese, non estranea ai temi dell’anarchi- 
smo soreliano, che successivamente dovevano es- 
sere stravolti in senso nazionalistico e interventi- 
sta. Animati da una concezione vitalistica, con ri- 
ferimenti a Bergson e a Nietzsche, i pittori futuri- 
sti e Marinetti ideologizzarono fortemente il ge- 
sto e la parola, e compirono allo stesso tempo una 
profonda elaborazione della loro tematica e del 
loro linguaggio, ispirandosi alla città industriale, 
al mito della velocità, e rifacendosi ai principi del- 
la scomposizione del colore e della forma, deriva- 
ti dal postimpressionismo divisionista (Boccioni, 
La città che sale, New York, Mus. of Mod. Art; 
Carrà, Uscita da teatro, Londra, Estorick Coll.; 
Balla, Lampada ad arco, New York, Mus. of 
Mod. Art; Russolo, Profumo, Birmingham, Win- 
ston Coll.: dipinti eseguiti intorno al 1910). Il rap- 
porto dialettico con la ricerca cubista (1911-13) 
risultò in seguito essenziale alla definizione plasti- 
ca e teorica dello spazio dinamico futurista, che 
ebbe modo di affermarsi per novità di imposta- 
zione e autonomia di proposte: Carrà, / funerali 
dell’anarchico Galli, Severini, Pan Pan au Moni- 
ce; Boccioni, la serie degli Stati d'animo; Balla, 
Bambina che corre sul balcone. La polemica, for- 
ma programmatica del f., si sviluppò quindi con 
gli artisti di Parigi e fu sostenuta dal maggior teo- 
rico del gruppo, Boccioni, contro Picasso, Braque 
e il riformatore del cubismo, l’orfista R. Delau- 
nay. Accanto alla poesia e alla pittura non furono 
assenti opere di scultura (Boccioni e Balla) e il 
rinnovamento della nozione musicale con i Mani- 
festi (1913-14) e la scrittura sonora di B. Pratella e 
di L. Russolo. Quest'ultimo non mancò di scon- 
certare il pubblico durante alcune famose serate 
futuriste con la sua enorme «macchina intonaru- 
mori». Queste manifestazioni e spettacoli furono 
il precedente di una intensa attività teatrale im- 
prontata all’improvvisa invenzione scenica e al 
teatro d'immagine, che ebbe il massimo sviluppo 
dopo il 1914-15 con il teatro sintetico futurista, il 
teatro di varietà (accompagnato dalla relativa se- 
rie di manifesti), di cui gli ultimi esempi sono il 
teatro della Sorpresa (1922) e il teatro Visionico 
(1929). Un apporto personale e nuovo nel settore 
dello spettacolo e nella costruzione di un'estetica 
futurista in senso meccanico fu dato da F. Depe- 
ro, che era entrato a far parte del movimento so- 
lo nel 1915, con M. Sironi e A. Funi. Il carattere 
poliedrico dell'interpretazione futurista delle arti 
ebbe un significativo esito anche con il cinema e 
la fotografia per opera di A.G. Bragaglia ( Thais. 
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1«/ funerali dell'anarchico Galli» (1911) di C. Carrà: olio su tela, cm 185x260. New York, Muscum of Modern Art. 
2 «Stati d'animo 1- Gli addii» (1911) di UV. Boccioni: olio su tela, cn 70,5 X96,2. New York, Museum of Modern Art. 
3 «Bambina che corre sul balcone (1912) di G. Balla: olio su tela, cr 125 xX125. Milano, Galleria d'Arte Moderna. 


4 «La danza dell'orso» (1913-14) di G. Severini: olio e paillettes su tela, cn 920x104. Prato, Galleria Farsetti. 5 «Solidità della 
nebbia» (1912) di L. Russolo: olio su tela, cm 100 Xx65. Venezia, Coll. Guggenheim, Coll. Mattioli. 6 «Gli automi» (1916) di 
F. Depero: olio su tela, cen 197x129. Milano, coll. priv.7 Studio per un edificio (1914 ca) di A. Sant'Elia. Milano, coll. priv. 
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8 «La virata» (1931) di G. Dottori: olio su compensato, cm 41,5Xx59,5. Milano, Civico Museo d' Arte 
Contemporanea. 9 «Gli ombrelloni» (1921) di Farfa: piatto in terracotta smaltata. Torino, Galleria Narciso. 

10 Scenografia (1922) di E. Prampolini per «Il tamburo di fuoco» di F.T. Marinetti con musiche di B. Pratella: tempera 
su cartone, cm 26 X35. Coll. priv. 11 «Studio di rumori» (1918) di J. Evola: olio su tela, cm 85 X80. Brescia, Musei 
Civici. 12 « L'attesa» (1929) di Fillia: olio su tela, cm 70x45. Coll. priv. 13 «L'uomo razionale» (1928) di 

N. Djulgheroff: olio su tela, cm 113,5 X99. Torino, Galleria Narciso. 14 «II grande X» (1930 ca) di Benedetta: olio su 
tela, cm 129X90. Parigi, Musée d'Art Moderne de la Ville. 
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Strategie visive: arte e cinema 
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Forse non è del tutto casuale che le correnti artisti- 
che sviluppatesi negli anni immediatamente suc- 
cessivi al 1895, data della prima proiezione pubbli- 
ca del cinematografo Lumière, abbiano rinunciato 
per principio all'ilusione realistica. Cubismo, futuri- 
smo, espressionismo, costruttivismo, dadaismo e 
surrealismo — le cosiddette «avanguardie storiche» 
— con modalità diverse, ma con eguale risolutezza 
rifiutarono ogni pretesa di naturalismo, avviandosi a 
esprimere una realtà e un senso della vita più com- 
plessi attraverso la deformazione consapevole del- 
le apparenze delle cose. Le prime, pur rozze, proie- 
zioni cinematografiche, che per quantità e qualità di 
dati realistici superavano ogni verismo pittorico, 
possono dunque aver reso ineludibile — o quanto 
meno accelerato — il processo di ripensamento del 
linguaggio della pittura, obbligandola a ridefinire il 
suo alfabeto e le sue finalità rappresentative. D'altra 
parte la nuova tecnologia offriva agli artisti l'occa- 


| sione di sperimentare nuove possibilità espressive, 
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fondate sull'interazione del linguaggio dello spazio, 
proprio della pittura, con quello del tempo, specifico 


del cinema. Infatti, già negli anni Dieci con il futuri- 
smo, e con maggiore intensità negli anni Venti, le 
avanguardie artistiche prestarono grande attenzio- 
ne al cinema, cercando di comprenderne, sul piano 
teorico, le relazioni con le forme tradizionali di 
espressione e di saggiarne, sul piano pratico, le po- 
tenzialità. 

L’«audace fantasia» dei futuristi. La modernità 
del cinema stimolò in vario modo il gruppo futurista. 
Nel 1916 venne pubblicato il Manifesto della cine- 
matografia futurista, ma i primi esperimenti tendenti 
a stabilire rapporti tra musica e colore nel tempo 
erano stati realizzati dai fratelli Ginna e Corra (nomi 
d'arte di Arnaldo e Bruno Corradini) già nel 1911. Si 
trattava di sperimentazioni cinetico-cromatiche (Ac- 
cordo di colore, L'arcobaleno, La danza) ottenute 
colorando direttamente la pellicola cinematografica. 
Il primo soggetto decisamente futurista, presentato 
come una vivace e «proteiforme visione di vita futu- 
ra», fu Mondo baldoria (1914) di Aldo Molinari, un 
film concepito come un insieme di gesti provocatori. 
Anche il perduto Vita futurista (1916) di A. Ginna 


1 «Vita futurista» (1916) di A. Ginna. 2 «Thais» (1916) di A.G. Bragaglia. 3 «Ballet mécanique» (1924) di F. Léger. 
4 «Rhytmus 21» (1921) e «Rhytmus 23» (1923) di H. Richter. S «Il gabinetto del dottor Caligari» (1919) di R. Wiene. 


6 «Anémic cinéma» (1926) di M. Duchamp e Man Ray. 
© 3a" © NO 
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7 Marcel Duchamp (a sinistra) e Man 
Ray in una scena di «Enir'acte» (1924) di 
R. Clair, sceneggiatura di F. Picabia. 

8 «Un chien andalou» (1928) di 

L. Bunuel e S. Dati. 

9 «Empire» (1965) di A. Warhol. 

10 «Satellite» (1968) di M. Schifano. 


9 


era composto da brevi performances improvvisate, 
una delle quali ambientata al ristorante di piazzale 
Michelangelo a Firenze, dov'era stata inscenata una 
rissa tra futuristi, che avevano infastidito un vecchio, 
e un gruppo di inglesi accorsi a difendere il malcapi- 
tato. Diverso è il caso del film di Anton Giulio Braga- 
glia Thais, dove l'azione filmica si integra perfetta- 
mente con le scenografie progettate da E. Prampo- 
fini. Presentato nel dicembre 1918 come un'«auda- 
ce fantasia futurista», il film è composto da quattro 
parti i cui titoli (Yhais, incubo di eleganza e osses- 
sione dello stile; Il sogno della posa; Follia dell'im- 
maginazione; Delirio dell'originalità) sembrano però 
alludere più che alle vite di personaggi futuristi a 
quelle di eroi dannunziani o di esteti decadenti nutri- 
ti di cultura simbolista (una didascalia informa che lo 
studio del protagonista è decorato «secondo i prin- 
cipi più assoluti dell'arte decadente»). 

Dal cinema astratto alle sinfonie urbane. Dopo 
le prove italiane dei fratelli Ginna e Corra, espe- 
rienze di cinema astratto si svilupparono in diversi 
paesi europei. Significativo fu in Francia il progetto 
(rimasto tale) del pittore Léopold Survage di una 
pittura in movimento, costituita da forme colorate 
ottenute grazie a una successione di dipinti ripresi 
uno a uno. L'ipotesi di fondere nella dimensione 
spazio-temporale del film i valori plastico-visivi del- 
la pittura e quelli ritmici della musica, in funzione 
dell'idea di un radicale superamento della tradizio- 
nale separazione tra arti dello spazio e del tempo, 
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portò all'elaborazione del cosiddetto «cinema as- 
soluto». Tale modello fu messo a punto dal pitto- 
re svedese Viking Eggeling che, in Diagonal 
Symphonie (1921-24), tendeva sia a superare l’im- 
mobilità della pittura, attraverso una dinamizza- 
zione della linea, sia a distaccarsi dal linguaggio 
narrativo del cinema, in virtù di un movimento con- 


tinuo e infinito del segno pittorico. Il tedesco Hans | 


Richter, dopo ricerche astratte sviluppate in comu- 


ne con Eggeling, con Ahytmus 21 (1921) e Rhyt- | 
mus 23 (1923) si orientò verso una trattazione di ti- 


po architettonico della forma bidimensionale in mo- 
vimento nella profondità illusoria dello schermo. Un 
particolare significato riveste in quest'ambito, tra ci- 
nema astratto e «cinema assoluto», l'esperienza ci- 
nematografica di F. Léger, che segnò il passaggio 
da un'iconografia astratta all'organizzazione secon- 
do principi «astratti» di materiali «realistici». In Bal- 
let mécanique (1924) oggetti comuni e spazi della 
realtà quotidiana convivono con le astrazioni della 
pittura: da un lato il realismo dell'immagine filmica 
restituisce oggetti, corpi, frammenti dell'esperienza 
percettiva quotidiana in termini di evidenza e rico- 
noscibilità; dall'altra tali materiali sono ricomposti 
astrattamente dal movimento attraverso iterazioni, 
inversioni e distorsioni ottenute con angolazioni ec- 
centriche di ripresa. Significativo fu anche il percor- 
so del pittore Walter Ruttmann, che nei Lichtspielen 
(1921) e nel ciclo degli Opus (I, ll, Ill, IV, realizzato 
tra 1921 e 1925, mostrava una diretta influenza del- 


- 


futurismo 


sica, tendendo peraltro a organizzare materiali visi- 
| vi eterogenei in una sorta di scansione temporale, 
allusiva al succedersi delle ore del giorno. Tale 
schema costituisce il principio organizzatore del 
suo Berlino, sinfonia di una grande città (1927), do- 
ve molte delle istanze espresse nella ricerca del 
film «assoluto», svincolato da preoccupazioni nar- 
rative, ttovano piena realizzazione in una moltepli- 
cità di passaggi, per analogia visiva, da dinamizza- 
i zioni di immagini astratte a immagini realistiche (in 
| apertura del film, per esempio, le sbarre di un pas- 
| saggio a livello sostituiscono le linee in movimento). 
Tra le cosiddette «sinfonie delle grandi città» rien- 
travano anche alcune esperienze cinematografiche 
di L. Moholy-Nagy (/mpressionen vom alten Mar- 
seiller Hafen, 1929; Grossstadtzigeuner, 1932) 
condotte nell'ambito delle ricerche di comunicazio- 
ne visiva e di progettazione dello spazio urbano del 
Bauhaus. Tale genere, oltre a superare l'impasse 
del film astratto, presentava il vantaggio di coniuga- 
re l'istanza realistica e documentaria con quelle 
proprie della ricerca d'avanguardia, fornendo a 
quest'ultima un idoneo repertorio iconografico e 
nuove strutture metriche (ritmi, schemi di montag- 
gio) di composizione visiva. 

L’iconografia deformata dell’espressionismo. 
Nell'ambiente espressionista tedesco degli anni 
Venti, il cimema rappresentò un punto di confluenza 
di arti diverse: la deformazione scenografica e l'uso 
di prospettive alterate erano il risultato del trasferi- 
mento sul terreno del cinema di moduli desunti dal- 
la pittura, ma anche dall’architettura e dal teatro. 
Agli espressionisti il cinema si presentò come un 
mezzo completo per deformare e soggettivare la 
realtà estema, al fine di dar vita a un'incertezza con- 
tinua fra realtà e immaginazione che mettesse in ri- 
levo le componenti più enigmatiche della natura 
umana. Opera-manifesto dell'’espressionismo cine- 
matografico è // gabinetto del dottor Caligari (1919) 
di Robert Wiene, dove la scenografia di Holsten- 
wall, la città immaginaria in cui è ambientata la sto- 
ria, che nega ogni forma di razionalità strutturale a 
favore di linee contorte e imprevedibili, assorbe in 
sé stessa le altre componenti del linguaggio cine- 
matografico, costituendo la chiave visiva del film. Ir- 
realmente ricostruita, la città del film appare come la 
somma deformata di impossibili stradine sbieche 
che s'intersecano ad angoli acuti e si prolungano 
sul telone di fondo, di case cubiche o prismatiche 
con spigoli marcatamente neri, di mura sbrecciate e 


finestre scure e contorte, di tetti trapezoidali esage- 
ratamente slanciati e lunghe scalinate. Elementi ri- 
conducibili direttamente o indirettamente alla matri- 
ce del Caligari si riscontrano nelle opere più inno- 
vative della produzione tedesca: da Nosferatu il 
Vampiro (1922) e Faust(1926) di Friedrich Murnau 
a Il tesoro (1923) di Georg Pabst, da La strada 
(1923) di Karl Grune, che si avvalse della diretta 
collaborazione del pittore Ludwig Meidner, a Metro- 
polis (1927) di Fritz Lang, il più eclettico nei materiali 
e nei riferimenti, l'opera che sui vari piani — dram- 
matico, iconografico, tematico — si pone come una 
sorta di ricapitolazione e sintesi di tutte le esperien- 
ze espressioniste maturate nel corso degli anni 
Venti in Germania. 

Provocazioni dadaiste. Nell'ambito del dadaismo 
il cimema esordì in due serate parigine, dopo il tra- 
sferimento del gruppo da Zurigo nella capitale fran- 
cese. Retour à la raison (1923) di Man Ray, pre- 
sentato nel corso di una serata al Théatre Michel, il 
6 giugno 1923, è una sorta di collage nato assem- 
blando e montando spezzoni eterogenei di pellico- 
la. Come nei suoi precedenti rayographes, Man 
Ray impressionava immagini senza ricorrere alla 
camera, ma per semplice contatto di oggetti comu- 
ni (spilli, puntine da disegno, pepe e sale...), espo- 
nendo la pellicola per qualche secondo alla luce. 
Anche Entr'acte (1924), scritto da Francis Picabia e 
diretto da René Clair, venne realizzato per essere 
inserito in una serata dada, il balletto Relàche di 
Francis Picabia ed Erik Satie, messo in scena al 
Théatre des Champs-Elysées il 4 dicembre 1924. 
Lo spettacolo, modellato nelle sue varie parti sulle 
immagini filmiche, integrava in sé la proiezione del 
film, che ne costituiva il prologo e l'intervallo (di qui il 
titolo Entr'acte). Tutto l'insieme, balletto e film, ten- 
deva a realizzare una commistione tra il piano della 
scena e quello della sala, tra lo spazio della rappre- 
sentazione e quello della vita. La prima parte del 
film è composta da una serie di associazioni: Man 
Ray e Marcel Duchamp giocano a scacchi sulla 
Tour Eiffel, mentre una serie di dissolvenze incro- 
ciate mette in relazione il microcosmo degli oggetti 
comuni (la scacchiera, le sigarette) con il macroco- 
smo dello spazio urbano (il tempio della Madeleine, 
Place de la Concorde). La seconda parte è costitui- 
ta da un grottesco ed esilarante funerale che, tra- 
sformatosi in una folle corsa a inseguimento, si con- 
clude con il morto che, redivivo, esce dalla bara e 
con la bacchetta magica fa scomparire tutti, com- 
preso sé stesso. Occasionale fu l'uso del cinema da 


1916) e con la progettazione architettonica, che 
nei disegni di A. Sant'Elia mantenne prevalente- 
mente un carattere visionario. 

Dopo il conflitto — durante il quale era morto 
Boccioni, mentre Carrà e Severini avevano im- 
boccato le strade della metafisica e del ritorno al- 
l'ordine — per opera, oltre che di Marinetti, di Bal- 
la e Depero. che ancora nel 1915 avevano proget- 
tato la Ricostruzione futurista dell'universo, Sì Svi- 


luppò la produzione di una seconda generazione 
futurista. A Balla e Depero si aggiunsero pittori e 
architetti a Roma, Milano e Torino (E. Prampoli- 
ni, G. Dottori, G. Evola, N. Djulgheroff, P. Oria- 
ni, Farfa, S. Canegallo, E. Castello, G. Korompay, 
A. Ciacelli, A. Marasco, T. Crali, Tato, 1. Pannag- 
gi, Fillia, Benedetta). Estremo appello del f. fu 
l'’+ aeropittura, che, pur proclamandosi nuova 
avanguardia artistica, finì per individuare esclusi- 


e 


n 


443 


Fyt 


parte di Duchamp, che trasferì i suoi Aotorilievi, rea- 
lizzati precedentemente, nel film Anémic cinéma 
(1926): nove spirali disegnate su dischi rotanti si al- 
ternano ad altrettanti dischi con scritte tracciate in 
modo da formare anch'esse delle spirali, provocan- 
do così effetti ottici dinamici, con continui passaggi 
visivi, alternati e contrari, dalla tridimensionalità illu- 
soria dell'effetto plastico in profondità/rilievo all'ef- 
fetto bidimensionale della superficie dove sono trac- 
ciati giochi di parole. 

L’universo visionario del surrealismo. Ideato in 
un clima di mitizzazione di alcuni caratteri del cine- 
ma più popolare (l'erotismo, il meraviglioso), il ci- 
nema surrealista prediligeva una visione figurativa, 
rifiutando il cinema astratto. La coquille et le clergy- 
man (1926) di Germaine Dulac, considerato uno 
dei primi esempi di film surrealista, attiva sul piano 
formale gli stessi meccanismi delle associazioni in- 
consce tipiche del surrealismo pittorico, rifiutando 
le regole del racconto logico e consequenziale per 
dar libero accesso a un universo visionario. L'étoi- 
le de mer(1928) di Man Ray, punto di massimo av- 
vicinamento del pittore e fotografo alla poetica sur- 
realista, è basato su un'originale forma d'integra- 
zione fra testo poetico (scritto da Robert Desnos) e 
tessitura visiva, in cui la realtà materiale acquista 
una qualità immaginaria, da sogno, grazie a imma- 
gini sfocate ottenute con la ripresa attraverso un 
vetro smerigliato. Il pieno riconoscimento dei sur- 
realisti venne attribuito ai due film firmati da L. 
Bufiuel e S. Dali, Un chien andalou (1928) e L'àge 
d'or (1930). In entrambi la struttura a concatena- 
zione, le libere associazioni, gli accostamenti in- 
congrui rivelano una modernità d'impostazione che 
aveva nel sogno e nella psicoanalisi la sua origine, 
nell’automatismo psichico del surrealismo la sua 
poetica e nella pittura di Dali il suo referente icono- 
grafico. Esemplare è la scena d'apertura di Un 
chien andalou, con un uomo (lo stesso regista) che 
guarda in cielo una luna velata da una sottile nube: 
in rapida successione l’immagine della nube taglia 
il tondo della luna e quella di un rasoio, manovrato 
dall'uomo, recide l'occhio di una donna. Racchiusa 
tra due didascalie, «C’era una volta» e «Otto anni 
dopo», questa scena viene montata nel film con 
l'intenzione di produrre ravvicinamenti incongrui, 
esattamente come le strutture figurative formal- 
mente corrette di Dali: la pittura realizza accosta- 
menti spiazzanti agendo essenzialmente su una 
sintassi spaziale simultanea, mentre il cinema ot- 
tiene lo stesso effetto agendo su una sintassi ba- 


vamente in un debole aggiornamento di contenu- 
to (la pittura di paesaggio da un aereo in volo) il 
nucleo della propria tematica e ricerca. Per i suoi 
rapporti con il fascismo, il f. subì nel secondo do- 
poguerra un periodo di oscurità e di condanna 
ideologica, dopo il quale una serie di importanti 
studi storico-critici sul movimento nel suo com- 
plesso e sulle singole personalità ne ha evidenzia- 
to e rivalutato il ruolo di fondamentale contributo 


sata sulla messa in successione. Dali collaborò an- | 
che con Alfred Hitchcock progettando la sequenza 
del sogno di /o ti salverò (1945), dove l’effetto d’in- 
congruità è realizzato con una preminenza del ca- 
rattere pittorico dell'immagine, a sottolinearne la 
peculiarità onirica. | 
Il cinema d’artista delle neoavanguardie. Ulterio- 
ri aspetti della relazione tra cinema e pittura sono | 
stati messi in gioco dal cosiddetto «cinema d'arti- 
sta», proposto nell’ambito delle ricerche delle neoa- | 
vanguardie sviluppatesi dopo il 1960. Il caso più si- | 
gnificativo è quello della produzione filmica di Andy | 
Warhol, che in Empire (1965) è ricorso alla tecnica 
cinematografica per restituire la dimensione della | 
durata di un oggetto-simbolo dell'immaginario urba- | 
no (l’Empire State Building, leggendario grattacielo | 
di New York), mentre in Sleep (1964) ha restituito | 
un momento della quotidianità (un uomo che dorme | 
ripreso per sei ore). Si tratta di operazioni che recu- 
peravano sul piano della temporalità, propria del ci- 
nema, quei processi di serializzazione e dilatazione 
delle immagini realizzati nella bidimensionalità della | 
pittura. All'impiego ossessivo dell'immagine fissa è 
anche ricorso il pittore canadese Michael Snow, | 
che in Wavelenght (1967) tende a esplorare le mo- | 
dalità di rappresentazione connesse sia allo spazio | 
sia al tempo attraverso un impercettibile movimento | 
di zoom che percorre lo spazio di una stanza dalla | 
veduta d’insieme al dettaglio della superficie di una | 
fotografia appesa a una parete. Scambi e interazio- 
ni tra vari modelli espressivi hanno inoltre caratte- 
rizzato la scena italiana degli anni Sessanta e Set- 
tanta: significativa, per esempio, la produzione filmi- | 
ca del pittore Mario Schifano, che in una serie di 
pellicole — Satellite (1968), Trapianto, consunzione 
e morte di Franco Brocardi (1969) — ha rielaborato | 
tematiche visive di matnice pop. 

Il cinema d'artista ha rappresentato un capitolo fon- 
damentale per il superamento del concetto di ope- | 
ra e di operare tradizionalmente intesi, configuran- 
dosi come momento determinante per lo sposta- | 
mento degli artisti verso un metodo di lavoro inter- | 
disciplinare, che implicava uno svolgimento in di- 
venire. Negli ultimi decenni del Novecento, infatti, 
l'uso del mezzo cinematografico da parte degli arti- 
sti non ha più costituito un'esperienza occasionale, 
ma uno strumento d'espressione autonomo, indi- 
pendente sia dal modello pittorico sia da quello ci- 
nematografico, con il quale mettere in atto strategie 
di visione alternative a quelle istituzionalizzate e 
storicizzate. 


italiano alla ricerca artistica internazionale del 
sec. xx. Momento conclusivo di tale revisione sto- 
riografica è stata la mostra allestita a Roma nel 
2001 (Futurismo 1909-1944). 

FytJan(Anversa 1611-61) pittore fiammingo. Se- 
guace di F. Snyders, predilesse le nature morte e 
le scene di caccia, che rese con particolare finezza 
di rapporti cromatici (Parigi, Louvre; Vienna, 
Kunsthistorisches Mus.: Londra. Nat. Gall.). 


Gabbiani Anton Domenico (Firenze 1652-1726) 
pittore italiano. Allievo a Roma di C. Ferri presso 
l'Accademia granducale, si ispirò al barocco cor- 
tonesco e al classicismo di C. Maratta, ma com- 
pletò la sua formazione a Venezia presso S. Bom- 
belli, da cui fu influenzato nella sua attività di ri- 
trattista (Ritratti di musici; I famigli della corte di 
Ferdinando, Firenze, Gall. dell’Acc.). Il suo stile, 
di notevoli risorse decorative, è ben esemplato nei 
numerosi affreschi per palazzi fiorentini (palazzi 
Riccardi, Pitti, Acciaiuoli; Apoteosi di Cosimo il 
Vecchio. 1698, Villa di Poggio a Caiano) e nei 
maestosi ritratti. 

Gabetti Roberto (Torino 1925-2000) e Isola Ai- 
maro, propriamente Aimaro Oreglia d’Isola (To- 
rino, i928) architetti italiani. Tra i promotori del- 
la tendenza del neoliberty, che negli anni Cin- 
quanta segnò un importante momento di critica 
nei confronti dei tardi esiti dell’International Sty- 
le, connotano 1 loro lavori attraverso una profon- 
da conoscenza storica e l’attento recupero dei va- 
lori compositivi e delle tecniche costruttive tradi- 
zionali, dedicando particolare cura alla progetta- 
zione delle facciate. Il loro sodalizio è iniziato con 
la realizzazione della Bottega di Erasmo a Torino 
(1953-54) ed è proseguito con numerose opere; 
tra le principali, la sede della Società ippica tori- 
nese a Nichelino, Torino (1959-60), il centro resi- 
denziale Olivetti a Ivrea (1969-70), il complesso 
residenziale «Conca bianca» a Sestrière (1976- 
78), 11 monastero delle carmelitane scalze a Quart, 
in Val d’Aosta (198 -89), l’edificio della snaM a 
San Donato Milanese (1985-91). 

Gabo Naum, pseudonimo di N. Pevsner (Briansk 
1890 - Waterbury, Connecticut, 1977) scultore 
russo. Fratello di A. Pevsner, studiò scienze mate- 
matiche a Monaco. Nel 1912-14 alcuni viaggi in 
Italia e un soggiorno parigino lo misero in contat- 
to con i movimenti d'avanguardia. A Stoccolma, 
dove lo colse l’inizio della guerra, cominciò a rea- 
lizzare opere alla maniera cubista, strutturando 
materiali eterogenei secondo piani ripiegati e ta- 
gliati a spigolo vivo ( Testa femminile, celluloide e 
metallo. 1916, New York, Mus. of Mod. Art). Ri- 
tornato in Russia nel 1917, partecipò all'attività 
delle avanguardie artistiche sovietiche e nel 1920 


redasse il Manifesto del realismo, che traccia le li- 
nee fondamentali del movimento passato poi sot- 
to il nome di + costruttivismo. Nel 1922, dopo la 
realizzazione delle prime sculture cinetiche, G. si 
trasferì a Berlino: qui, con El Lissitskij e L. 
Moholy-Nagy, diffuse le idee costruttiviste. La 
sua scultura sì volse a esiti sempre più grandiosi e 
architettonici, conseguendo definizioni spaziali 
inedite (Colonna in vetro e plastica, 1923, New 
York, Guggenheim Mus.). Trasferitosi a Parigi 
nel 1932, partecipò alle varie manifestazioni del 
gruppo Abstraction-Création. Fu poi attivo in In- 
ghilterra (1936- 6) fino al definitivo ritorno negli 
Stati Uniti. 

Gabriel (secc. xvn-xvm) famiglia di architetti 
francesi. Alcuni membri della famiglia G. ebbero 
per lungo tempo la carica di architetti del re, in- 
fluenzando lo sviluppo dell’arte costruttiva nazio- 
nale ed europea. JACQUES Iv (Saint-Paterne 1636 - 
Parigi 1686) collaborò con J.H. Mansart a Ver- 
sailles e nel castello di Choisy-le-Roy; suo figlio 
JACQUES v (Parigi 1667 - Fontainebleau 1742), an- 
ch'egli costruttore e ingegnere come il padre, la- 
vorò ai castelli di Versailles e Fontainebleau e 
completò il Palais Bourbon a Parigi. Egli seppe 
inoltre adeguarsi ai capricciosi gusti della corte, 
passando dallo stile classico-rinascimentale al ro- 
cocò (edificio dell’attuale Mus. Rodin a Parigi, 
1728-30). Molto apprezzata fu la sua attività di ur- 
banista, esplicatasi anche a Bordeaux (sistemazio- 
ne della place Royale) e a Rennes (progetti delle 
piazze Louis xIv e Louis xv). Infine JACQUES-ANGE 
(Parigi 1698-1782) operò durante il regno di Luigi 
xv, dedicandosi all’architettura, all’urbanistica, al- 
la sistemazione dei castelli, delle residenze reali e 
dei giardini, e costruendo fra l'altro a Versailles il 
Pavillon Frangais, nel parco del Trianon (1748- 
50), e il Petit Trianon (1762-64). La sua arte, po- 
tente e aggraziata al tempo stesso nel ritmico sus- 
seguirsi di colonnati e finestre timpanate, sviluppò 
le prime suggestioni classiche, giunte in Francia a 
seguito degli scavi di Ercolano e Pompei. Tra le 
sue opere principali sono da ricordare anche la 
Scuola militare di Parigi (progetto del 1750-51), il 
Gros Pavillon per il Castello di Fontainebleau, il 
teatro del Castello di Versailles (1757-70), la place 
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Taddeo Gaddi 
«Presentazione di Maria al Tempio»: affresco del ciclo con 
«Storie della Vergine» (1328-30) nella Cappella Baroncelli 
in Santa Crocea Firenze. 


Louis xv (attuale place de la Concorde) a Parigi 
(1753-54). 

Gaddi Agnolo (Firenze 1350 ca - 1396) pittore 
italiano. Figlio di Taddeo, denuncia nelle sue ope- 
re l'incertezza dell'ambiente artistico fiorentino 
dell’epoca: da una parte legato culturalmente agli 
schemi giotteschi, dall'altra già pervaso dalla nuo- 
va cultura tardogotica. Eseguì, con aiuti, impor- 
tanti cicli di affreschi, come la Leggenda della 
Croce nel coro e le Storie di Anacoreti nella Cap- 
pella Castellani di Santa Croce a Firenze (opere 
che mostrano elementi di gusto tardogotico, come 
le suggestive rocce bianche dei fondi), e la deco- 
razione della Cappella del Sacro Cingolo (1392- 
94, Prato, Duomo). La sua pittura appare ricca di 
motivi fiabeschi, mescolati a notazioni realistiche. 
Gaddi Taddeo (Firenze 1295/1300 - 1366) pittore 
italiano. Secondo C. Cennini fu discepolo di Giot- 
to per 24 anni, e si ritiene che, durante l’ultimo pe- 
riodo di attività del maestro, ne sia divenuto il 
principale collaboratore in dipinti come il politti- 
co della Pin. Naz. di Bologna e, soprattutto, il Po- 
littico Baroncelli in Santa Croce a Firenze. Tra le 
prime opere autonome furono le Madonne in tro- 
no con il Bambino in San Francesco a Castelfio- 
rentino e nel Mus. Civ. di Castiglion Fiorentino, 
insieme con il fondamentale ciclo delle Storie del- 
la Vergine affrescate verso il 1328-30 nella Cap- 
pella Baroncelli in Santa Croce a Firenze. Motivi 
iconografici e schemi compositivi rivelano, unita- 
mente al vigoroso modellato delle figure, la di- 
scendenza da prototipi giotteschi; il ritmo narrati- 
vo, invece, si fa fiabesco e descrittivo, con predile- 
zione per colori iridescenti e complicatiscenari ar- 
chitettonici. In dipinti più tardi, dal Trittico di Ber- 
lino (Staatl. Mus.), datato 1334, alle tavolette qua- 
drilobate con Storie di Cristo e Storie di san Fran- 
cesco per gli sportelli dell’armadio della Sagrestia 
di Santa Croce (Firenze, Gall. dell’Acc.; Monaco, 


Alte Pin.; Berlino, Staatl. Mus.), il robusto im- 
pianto chiaroscurale delle figure si stempera in un 
modellato più tenue e sfumato, mentre viene me- 
no l’interesse per le complesse ambientazioni spa- 
ziali. La svolta stilistica è stata spiegata con un 
progressivo accostamento del G. all’arte di Maso 
di Banco, particolarmente avvertibile nella Depo- 
sizione dalla Croce del Mus. dell'Opera di Santa 
Croce e nella Deposizione nel sepolcro affrescata 
nella Cappella Bardi di Vernio della medesima 
chiesa fiorentina. Alla morte di Giotto, G. ne fu 
considerato il più diretto continuatore e ricevette 
commissioni per opere di grande rilievo, acqui- 
stando la fama di primo pittore fiorentino. De- 
corò con figure di Santi la cripta di San Miniato al 
Monte (1341), fu chiamato ad affrescare in San 
Francesco a Pisa, dove gli sono state attribuite an- 
che le Storie di Giobbe nel Camposanto, dipinse il 
polittico per l’altare maggiore di San Giovanni 
Fuorcivitas a Pistoia (1353). Dopo il 1350, in un 
periodo di profondi rivolgimenti sociali e cultura- 
li in tutta la Toscana, rimase però isolato. Tra i 
principali dipinti degli ultimi anni sono, a Firenze, 
le Madonne con il Bambino degli Uffizi (firmata e 
datata 1355) e delle chiese di Santa Felicita e San 
Lorenzo delle Rose; gli affreschi del refettorio di 
Santa Croce; la Crocifissione della chiesa di 
Ognissanti e quella della Sagrestia di Santa Croce 
(1360-65 ca). 

Gaetano + Pulzone, Scipione. 

Gagini (secc. xv-xvi) famiglia di architetti e scul- 
tori italiani. Originari di Campione e Bissone, sul 
lago di Lugano, furono attivia Genovae in Sicilia. 
Del primo gruppo familiare, originario di Cam- 
pione, il più noto fu GIOVANNI I D'ANDREA DA CAM- 
PIONE (m. 1511 ca), attivo a Genova dal 1457 (pa- 
lazzi di Marco e Lazzaro Doria in piazza San Mat- 
teo). Delsecondo gruppo, il più importante fu po- 
MENICO ( Bissone 1425/30 - Palermo 1492); in con- 
tatto con la cultura rinascimentale a Firenze, dove 
fu probabilmente allievo del Brunelleschi e sicu- 
ramente influenzato da Donatello, lavorò a Ge- 
nova, a Napoli e in Sicilia. Nelle sculture del pro- 
spetto della Cappella di San Giovanni nel Duomo 
di Genova, eseguite dal 1448 in collaborazione col 
nipote ELIA (m. prima del 1511), lasciò un signifi- 
cativo esempio di fusione tra gusto decorativo 
lombardo e chiarezza architettonica rinascimen- 
tale. Nelle opere dei successivi periodi, napoleta- 
no (1456-58) e siciliano (dal 1459), si orientò ver- 
so modi più concitati e decorativi, risentendo le 
influenze della scultura catalana e di F. Laurana 
(San Giovanni Battista nel deserto, Lawrence, 
Kansas, Spencer Mus. Madonna, Palermo. San 
Francesco). Dello stesso gruppo familiare sono da 
ricordare anche ANTONELLO (Palermo 1478-1536). 
figlio e allievo di Domenico. poi in contatto a Ro- 
ma con Michelangelo e attivo a Messina e Paler- 
mo, dove fu a capo di una fiorente bottega: GIO- 
VANNI (Bissone, ? - Genova 1506), autore di vari 
portali di palazzi genovesi e della Cappella Fie- 
schi nel Duomo di Genova (1465. in seguito alte- 
rata); e suo fratello PACE (notizie 1493-1521). atti- 
vo alla Certosa di Pavia al seguito dello zio Anto- 
nio della Porta, col quale collaborò al tabernacolo 


Gainsborough 


sulla parete destra del coro, e quindi a Genova, 
dove eseguì, tra l’altro, l'Adorazione dei pastori 
in San Teodoro, sempre in collaborazione con lo 
zio, e il sepolcro di Caterina Ribera (1525) desti- 
nato a ornare la chiesa di Santa Maria de Las 
Cuevas (Siviglia). 

Gainsborough Thomas (Sudbury, Suffolk, 1727 
- Londra 1788) pittore inglese. Dopo le primissi- 
me esperienze artistiche con disegni dedicati al 
paesaggio del Suffolk, dal 1740 al 1748 fu a Lon- 
dra presso l’incisore francese H.-F. Gravelot. Tor- 
nato a Sudbury, rivelò in // bosco di Cornard 
(1748, Londra, Nat. Gall.) la sua naturale inclina- 
zione alla pittura di paesaggio nonché l'interesse 
per gli olandesi (in particolare Van Ruysdael). 
Ma i committenti dell’epoca richiedevano ai pit- 
tori inglesi quasi esclusivamente ritratti, e G. do- 
vette piegarsi alle circostanze, dimostrando tutta- 
via anche in questo campo grande sensibilità e ca- 
pacità di penetrazione psicologica. Stabilitosi a 
Ipswich intorno alla metà del secolo, dipinse dap- 
prima ritratti di dimensioni ridotte con personag- 
gi a figura intera sullo sfondo di vedute della cam- 
pagna inglese (celebre la tela che raffigura / co- 
niugi Andrews, 1750, Londra, Nat. Gall.). Succes- 
sivamente (1759-74). proseguì l’attività di ritratti- 
sta a Bath, la località balneare frequentata dalla 
società elegante del tempo, e poi a Londra. dove 
rimase fino alla morte. Fra i suoi ritratti più noti 
sono quelli delle figlie (nel Victoria and Albert 
Mus. e nella Nat. Gall. di Londra), Ann Ford 
(Cincinnati, Art Mus.), // ragazzo in rosa (1782, 
Waddeston Manor), La duchessa di Richmond 
(Ascott House, Berkshire, Rotschild Coll.), Mrs. 
Sarah Siddons (1783-85) e La passeggiata mattuti- 
na (1785). ambedue alla Nat. Gall.: opere rall'ina- 
tissime e di gusto aristocratico tanto nel taglio (so- 
vente ispirato a modelli di Van Dyck), con ele- 
menti architettonici e paesistici nel fondo, quanto 
nel virtuosismo della resa dei particolari dell'abbi- 
gliamento. La vera vocazione dell'artista lo indi- 
rizzava tuttavia alla pittura di paesaggio. La cam- 
pagna inglese trovò in G. un interprete ispirato, 
sia nei dipinti, sia nei numerosissimi disegni. che 
idealizzano i luoghi raffigurati pur conservandone 
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Thomas Gainsborough 
«] coniugi Andrews» (1750 
ca): olio su tela, 

cm 70Xx119,5. Londra, 
National Gallery. 


intatte le qualità peculiari. I richiami culturali so- 
no spesso evidenti, e questo rende alcune opere 
forse lievemente artiliciose (L'abbeverata, 1777, 
Londra, Nat. Gall., che riprende un analogo sog- 
getto di Rubens); ma nei momenti migliori G. rie- 
sce a trasfigurare poeticamente sia la realtà sia il 
dato culturale, con risultati di grande felicità 
espressiva (// carretto peril mercato, 1786-87, Lon- 
dra, Tate Gall., anch'esso ispirato a Rubens). Nel- 
le numerose fancy pictures, o fantasie pittoriche, 
sono avvertibili richiami a Murillo, Watteau, J.-B. 
Greuze, ma rielaborati con libertà e scioltezza 
(Duc pastorelli con cani che lottano, 1783 ca, Lon- 
dra, Kenwood House). 

Galantara Gabriele (Montelupone, Macerata, 
1865 - Roma 1937) disegnatore italiano. Formato- 
si all'Accademia di Bologna (1887), fondò con G. 
Podrecca il giornale satirico «Bononia ridet» e 
«L’Asino» (1892), settimanale di satira politica di 
ispirazione socialista e anticlericale. Episodi di 
malcostume e uomini politici del tempo (in primo 
luogo G. Giolitti) erano ì principali obiettivi della 
satira di G., che si firmava anche Rata-Langa, 
A.A. Lagrant, Blitz e Grottesco. Dal 1896 colla- 
borò con l’«Avanti!», diventando famoso anche 
in Germania (disegni per «Der Wahrer Jacob») e 
Francia (per «L'Assiette au beurre» disegni e i l'a- 
scicoli monografici Le Vatican, 1905; Vive lu Rus- 
sie! e Chronigue russe, 1906). Nel 1914-15 sosten- 
ne la causa interventista e dal 1921 al 1925, nella 
nuova serie dell'’«Asino» (poi in «Il Becco gial- 
lo»), rivolse la sua satira contro il fascismo e Mus- 
solini. rappresentato come figura grottescamente 
lugubre e tronfia. Nel 1926 fu arrestato e manda- 
to al confino. Negli ultimi anni d'attività progettò 
marionette animate per il cinema. 

Galante Nicola + Gruppo dei Sei. 

Galasso (Ferrara. notizie 1449-73) pittore italia- 
no. Documentato dal 1449 presso la corte estense, 
fu poi attivo a Bologna dove, su commissione del 
cardinal Bessarione, affrescò una celebrata As- 
sunzione già in Santa Maria del Monte: non è tut- 
tavia possibile ricostruire il suo catalogo. Gli viene 
ipoteticamente attribuita L'allegoria dell'autunno, 
conservata agli Staatl. Mus. di Berlino: l’opera, 
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proveniente dallo studiolo di Belfiore, manifesta 
una pacata monumentalità derivata da Piero del- 
la Francesca. 

Galfetti Aurelio (Lugano 1936) architetto svizze- 
ro. Influenzato dalla lezione dei grandi maestri, in 
particolare da Le Corbusier e in un secondo tem- 
po da L. Kahn, si è affermato nel corso degli anni 
per la capacità di legarsi in modo eclettico al con- 
testo urbano e ambientale. Esponente della scuo- 
la ticinese, ha collaborato in diverse opere e pro- 
getti con L. Vacchini e M. Botta. Ha realizzato 
numerosi edifici in Svizzera, soprattutto a Bellin- 
zona (Casa Rotalinti, 1960; Posta centrale, 1983; 
diverse case ad appartamenti, 1985-86; ristruttu- 
razione di Castelgrande, 1981-87) e alcuni proget- 
ti all’estero (mediateca di Chambéry, 1989-92). 
Galgario, Fra’ Vittore Ghislandi detto (Bergamo 
1655-1747) pittore italiano. Figlio di Domenico, 
pittore di vedute e di quadrature, studiò dapprima 
a Bergamo con G. Cotta e il fiorentino B. Bian- 
chini, poi a Venezia (dal 1675 al 1701) con il ri- 
trattista friulano S. Bombelli; il periodo di forma- 
zione si completò a Milano, con il tedesco S. 
Adler. Perduta o non riconoscibile la produzione 
giovanile, la personalità di Fra' G. si definisce a 
Bergamo, dove fu «frate minimo» nel convento 
del Galgario (da cui il soprannome). Al primo de- 
cennio del Settecento appartengono ritratti a fi- 
gura intera e con taglio da parata, a imitazione del 
Bombelli, come i Ritratti di G.M. Rota e del capi- 
tano Brinzago (Bergamo, Coll. Piccinelli), di Gio- 
van Battista Vailetti (Venezia, Gall. dell’Acc.) e di 
Gerolamo Secco Suardo (Bergamo, Acc. Carra- 
ra). In seguito, anche per successivi contatti con la 


Fra’ Galgario 
«Gentiluomo» (1710 ca): olio su tela, cm 109 X87. Milano, 
Musco Poldi Pezzoli. 


cultura emiliana, precisione descrittiva ec ricchezza 
materica sono poste al servizio di un’acuta e cir- 
costanziata indagine dei personaggi (Giovanni 
Secco Suardo e il servitore, Bergamo, Acc. Carra- 
ra; Il conte Flaminio Tassi, Milano, Brera) o della 
creazione di fresche immagini giovanili (Giovane 
pittore, Bergamo, Acc. Carrara). I dipinti degli ul- 
timi anni sono caratterizzati da una stesura del 
tutto libera della pasta cromatica, spesso a impa- 
sto diretto con le dita, da una originalità di im- 
pianto e da una acutezza di definizione fisionomi- 
ca e psicologica che consente all'artista alcune tra 
le più forti caratterizzazioni «sociali» del Sette- 
cento, quasi in linea con G. Ceruti (Gentiluomo, 
Milano, Mus. Poldi Pezzoli: Bertrama Daina de’ 
Valsecchi e Francesco Maria Bruntino, Bergamo, 
Acc. Carrara). 

Galilei Alessandro (Firenze 1691 - Roma 1736) 
architetto e teorico italiano. A una formazione 
che spazia dallo studio dell’antico (il primo sog- 
giorno romano è del 1713) a quello della tradizio- 
ne cinquecentesca, da Michelangelo a Maderno, 
unì la conoscenza diretta del palladianesimo in- 
glese: nel 1714 partì per l'Inghilterra, dove rimase 
fino al 1719 eseguendo numerosi progetti per lo 
più non realizzati, e collaborando a opere di ca- 
rattere tecnico e civile con l'ingegnere N. Dubois 
(case di abitazione di stile georgiano a Londra). 
Tornato a Firenze, divenne primo architetto del 
granduca di Toscana (si ricorda di questo periodo 
la galleria di Palazzo Cerretani). Nel 1730 fu chia- 
mato da papa Clemente xl a Roma: qui eseguì le 
sue opere più importanti, nelle quali sì afferma la 
scelta di un classicismo rigoroso, programmatica- 
mente anti-barocco (Cappella Corsini in San Gio- 
vanni in Laterano, 1732; facciata di San Giovanni 
in Laterano, 1733-36; facciata di San Giovanni dei 
Fiorentini, 1734). 

Galizia Fede (Milano o Trento, 1578 - Milano 
1630) pittrice italiana. Educatasi nell'ambiente 
milanese, venne apprezzata come ritrattista e per 
i dipinti da stanza (Giuditta con la testa di Olo fer- 
ne, Sarasota, Ringling Mus. of Art), ma è oggi più 
famosa per le sue nature morte (New York, Coll. 
Sperling; Bergamo, Coll. Previtali) che seguono 
tutte un analogo schema compositivo (una frut- 
tiera o un vassoio di frutta al centro con altri frut- 
ti ai lati); una delle sue nature morte (già Amster- 
dam, Coll. Anhot) reca una data molto precoce 
(1602). 

Gallé Emile (Nancy 1846-1904) artigiano e desi- 
gner francese. Fondatore della Scuola di Nancv 
nel 1901 insieme a L. Majorelle, E. Vallin e ai fra- 
telli Daum, fu tra i più rappresentativi interpreti 
della corrente floreale dell'art nouveau disegnan- 
do per la la fabbrica di Nancy, da lui diretta dal 
1890, ceramiche, oggetti in vetro e mobili. Sue 
creazioni caratteristiche furono i vetri: a strati di 
due o più colori, incisi all'acido. opachi con moti- 
vi a rilievo. a volte con inserzione di materiali di- 
versi (fogli metallici, polvere d'oro) che creano i 
famosi effetti «a chiaro di luna». essi mostrano la 
sua prodigiosa abilità tecnica nello sfruttare la 
duttilità e la traslucidità del materiale. I soggetti 
decorativi preferiti sono quelli f'loreali-zoomorli 
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1 
Émile Gallé 

1 Vaso «La Solanée» (1904): vetro con applicazioni. 
Nancy, Musée de l’École de Nancy. 


2 Lampada da tavolo: vetro intarsiato. Nancy, Musée de 
l' École de Nancy. 


(fiori, foglie, farfalle): nel periodo iniziale della 
sua attività realizzati in vetro trasparente e con 
imitazione di motivi estremo-orientali, poi ele- 
gantemente stilizzati e astratti, per lo più in vetro 
opaco. Fra i suoi mobili più singolari ricordiamo il 
tavolo a forma di giglio d’acqua (1900, Parigi, 
Mus. des Arts Décoratifs) e il lit-papillon, un letto 
decorato con un’enorme falena in madreperla 
(1904, Mus. de l’Ecole de Nancy). L’importanza 
di G. nella storia delle arti applicate è legata an- 
che al fatto che alla sua raffinata produzione spe- 
rimentale egli affiancò una produzione industriale 
di vetri e di oggetti, sempre disegnati da lui e de- 
stinati a un più vasto mercato, ancor oggi ricerca- 
tissimi dai collezionisti di tutto il mondo. 
Gallego Fernando (Salamanca 1440/45 ca - noti- 
zie fino al 1507) pittore spagnolo. Attivo in Casti- 
glia, fu tra i pittori più rappresentativi del secondo 
Quattrocento spagnolo. Si è ipotizzata una sua 
formazione nei Paesi Bassi o al seguito di J. In- 
glés. La migliore testimonianza della sua pittura, 
che rivela una perfetta assimilazione del linguag- 
gio fiammingo ma conserva la secchezza del trat- 
to, l'aspro realismo e il carattere emotivo proprio 
della tradizione spagnola, è il Polittico di sant'Il- 
defonso nella Cattedrale di Zamora (1456-67). Da 
ricordare anche la giovanile Pietà e il Salvatore in 
trono del Prado, il pannello con // giudizio finale 
(Tuckson, Mus.) appartenente allo smembrato 
retablo dell’altare maggiore della Cattedrale di 
Ciudad Rodrigo, l’affresco con i Segni dello Zo- 
diaco e le Arti liberali sulla volta della Biblioteca 
dell’Università di Salamanca e il Trittico di santa 
Caterina (Salamanca, Mus. Catedralicio), esegui- 
to nel 1499 con ampia collaborazione del figlio 
Francisco. 

Gallén-Kallela Akseli (Pori 1865 - Stoccolma 
1931) pittore e illustratore finlandese. Nelle sue 
opere, di ispirazione simbolista e di maniera Ju- 
gendstil, raffigurò, a tempera e a fresco, i temi del- 
l'epopea finlandese Kalevala (Aino, 1890, Hel- 


sinki, Mus. Naz.; La partenza di Kullervo per la 
guerra, 1901, Helsinki, Palazzo degli Studenti), il- 
lustrandone anche la grande edizione nazionale 
(1903-31). 

Gallerani Paolo (Cento, Ferrara, 1943) scultore 
italiano. Il suo lavoro sul tema della macchina è 
culminato nella grande scultura-ambiente La 
stanza delle pulegge per la xvil Triennale (Milano, 
1986; ora a Bologna, Museo-Laboratorio Aldini 
Valeriani). Ha quindi ripreso una ricerca più spe- 
cificamente scultorea riformulando in pietra e 
gesso, con estrema originalità, modelli, forme e 
suggestioni derivati dalla tradizione artistica alta. 
Ha avuto una sala personale alla Biennale di Ve- 
nezia del 1995; dal 1994 è titolare della cattedra di 
scultura all'Accademia di Brera di Milano. 
galleria termine architettonico che indica generi- 
camente un vasto ambiente destinato per lo più a 
servire da comunicazione tra zone contigue; per 
estensione è presto divenuto sinonimo di loggia, 
loggiato, portico. Si è così indicato con g. il vano 
che nelle basiliche paleocristiane corre sopra le 
navate minori con funzione di matroneo; ancora 
si parla di g, a proposito dei vani aperti (non sem- 
pre praticabili) aventi principalmente funzione 
ornamentale tipici della facciata delle cattedrali 
romaniche e gotiche. Dalla metà del sec. xvi il ter- 
mine viene a indicare nei palazzi signorili i vani 
rettangolari a pianta allungata, destinati al colle- 
gamento di zone funzionali, sfarzosamente deco- 
rati con affreschi e stucchi fino ad assumere carat- 
teristiche di ambienti di rappresentanza. Dai ca- 
stelli-palazzo francesi (g. di Francesco 1 a Fontai- 
nebleau, affrescata da Rosso Fiorentino e dal Pri- 
maticcio), la tipologia della g. si diffonde fino a 
tutto il sec. xv (g. di Palazzo Farnese a Roma, 
affrescata da Annibale Carracci; g. di Palazzo 
Pamphili, sempre a Roma, realizzata da Borromi- 
ni e affrescata da Pietro da Cortona; g. degli Spec- 
chi di Versailles, costruita da J.H. Mansart e de- 
corata da Ch. Le Brun). Tra la fine del sec. xvi e 
l’inizio del xvi la g. diventa anche luogo di espo- 
sizione di raccolte d’arte (tra i primi esempi, la g. 
degli Uffizi commissionata da Cosimo 1 de’ Medi- 
ci a Vasari e la g. di Vincenzo 1 al Palazzo Ducale 
di Mantova); il termine diventa così sinonimo di 
museo e, in genere, di luogo destinato all’esposi- 
zione di opere d’arte e in tale accezione è ancora 
utilizzato nel sistema dell’arte contemporanea (+ 
mercato dell’arte). Nel sec. xix, nelle esposizioni 
universali (Londra, Parigi, Vienna, Chicago) si af 
ferma una nuova architettura delle g. destinate 42 


passages (brevi vie pedonali 
con una struttura in vetro 


g. caratterizzate da Via 
ciantesi sulle quali si a 


di G. Mengoni; g. di Napoli, Genova e Roma). 


449 


Gandhîra, arte del 


Galli Aldo (Como 1906 - Lugano 1981) pittore e 
scultore italiano. Si dedicò per lungo tempo all’ar- 
te applicata (a Milano collaborò alle decorazioni 
della nuova Stazione centrale); tornato a Como 
nel 1932, a contatto con gli architetti razionalisti 
(G. Terragni, A. Sartoris) e i pittori astrattisti (M. 
Rho, M. Radice), orientò in tal senso la sua ricer- 
ca artistica, prima (dal 1935) con opere di scultura 
(Costruzione, 1939, Torino, Gall. Civ. d’Arte 
Mod.) e poi, intorno al 1940, di pittura. 

Galli Giovanni Antonio + Spadarino. 

Galliani Omar + anacronisti. 

Galliari (secc. xvni e x1x) famiglia di pittori-sce- 
nografi italiani. Tra essi si ricordano particolar- 
mente i fratelli BERNARDINO (Andorno, Biella, 
1707-94) e FABRIZIO (Andorno 1709 - Treviglio, 
Bergamo, 1790). Entrambi scenografi presso i 
teatri regi di Milano e di Torino, prestarono inol- 
tre la loro opera a Les Marches, in Savoia (Ber- 
nardino anche a Berlino). Nelle composizioni pit- 
toriche realizzate in collaborazione dai fratelli, la 
tenuità e la grazia delle figure di Bernardino, uni- 
te al colore lieve e luminoso, trovano una cornice 
naturale nelle architetture illusionistico-omamen- 
tali di Fabrizio. Nelle loro scenografie la visione 
prospettica si semplifica sempre più, fino a pro- 
durre le «scene quadro», ossia dei fondali con in- 
quadratura architettonica in primo piano e pae- 
saggio-ambiente sullo sfondo. Tra le loro opere 
pittoriche si ricordano gli affreschi nella chiesa 
della Santa Trinità a Crema (1743), nella Villa 
Crivelli a Castellazzo di Bollate (Milano) e nella 
Villa Bettoni a Bogliaco sul Garda; tra le opere 
scenografiche di Fabrizio, l’album della Pin. Naz. 
di Bologna e i disegni del Mus. Civ. di Torino. So- 
no inoltre noti il fratello minore GIOVANNI ANTO- 
nio (Andorno 1714 - Milano 1783), capo sceno- 
grafo alla Scala di Milano; i più giovani cugini GIO- 
vanninO (Treviglio 1746 ca - 1818), autore di un 
album conservato all'Accademia di Brera di Mi- 
lano con scenografie «alla gotica»; e GASPARE 
(Treviglio 1761 - Milano 1823) anch'egli sceno- 
grafo della Scala di Milano. 

Gallizio Giuseppe, detto Pinot G. (Alba 1902-64) 
pittore italiano. Chimico e farmacista di forma- 
zione, si avvicinò alla pittura nel 1952, sviluppan- 
do un linguaggio di matrice informale. Con A. 
Jorn fondò ad Alba (1955) il primo Laboratorio 
di esperienze immaginiste del Movimento Inter- 
nazionale per un Bauhaus Immaginista; nel 1956 
vi promosse il primo Congresso mondiale degli 
artisti liberi sul tema «Le arti libere e le attività in- 
dustriali», che l’anno successivo si trasformò nel- 
l'Internazionale situazionista di G. Debord. Nel 
1958 realizzò il suo primo rotolo di «pittura indu- 
striale», dipingendo con una particolare tecnica di 
stampa 68 m di tela destinati alla vendita a me- 
traggio. Nel 1959 firmò il manifesto della Pittura 
industriale e presentò una Caverna dell’antimate- 
ria alla Gall. Drouin di Parigi, alle cui pareti roto- 
li di pittura industriale celavano apparecchi acu- 
stici che emettevano suoni all’avvicinarsi dello 
spettatore. Alla rottura con l’Internazionale situa- 
zionista (1960) seguirono gli esperimenti di pittu- 
ra a occhi chiusi (La notte cieca), il ciclo Le fab- 


briche del vento (1963) e i lavori segnati dall’os- 
sessione del nero (L’anticamera della morte). Nel 
1964, anno della scomparsa, la Biennale di Vene- 
zia gli dedicò una sala personale. 

Gallo Francesco (Mondovì, Cuneo, 1672-1750) 
architetto e ingegnere italiano. Lavorò in Pie- 
monte (zone di Cuneo e Mondovì), come archi- 
tetto regio e ingegnere idraulico, militare e topo- 
grafo. Tra le numerose opere, improntate a una 
colta e misurata interpretazione dei modi baroc- 
chi, e interessanti anche per l’aspetto tecnico, fi- 
gurano chiese, tra cui la Parrocchiale dell’Assunta 
a Carrù (1702-25), palazzi civili (Torino, Palazzo 
Durando di Villa), il collegio dei gesuiti a Mon- 
dovì (1713, oggi Palazzo di Giustizia) e a Saluzzo, 
la cupola del Santuario di Vicoforte (1728-33). 
Gallo Frank (Toledo, Ohio, 1933) artista statuni- 
tense. Con le sue figure fortemente individualiz- 
zate, eseguite in resina poliestere e spesso colora- 
te, ha ripreso e rinnovato, negli anni Sessanta, la 
tradizione del realismo americano. Tema centrale 
del suo lavoro è la condizione dell’uomo, colto 
nella quotidianità dell’esistenza (Figura maschile, 
1965, Cleveland, Mus. of Art). 

gallo-romana, arte + provinciale, arte. 
Gallucci Nicola + Nicola da Guardiagrete. 
Gambara Lattanzio (Brescia 1530-74) pittore ita- 
liano. Allievo di G. Campi a Cremona, iniziò la 
sua attività bresciana collaborando col suocero G. 
Romanino agli estrosi affreschi mitologici di Pa- 
lazzo Averoldi. Specializzatosi nelle decorazioni 
di tema profano, affrescò palazzi cittadini (Avo- 
gadro; Bargnani; Cimaschi, 1568) e ville suburba- 
ne (Maggi a Cadignano, in collaborazione con i 
Campi), mirando a effetti clamorosi e caricati, sul- 
le orme di Giulio Romano e del Pordenone. Al 
1566 risalgono le Storie di santo Stefano nell’omo- 
nima chiesa di Vimercate e al 1568 ca la pala con 
la Deposizione di Cristo in San Pietro a Cremona. 
Dal 1567 al 1573 a Parma, lasciò opere di vasto 
impegno nel Duomo (Storie di Cristo e profeti per 
la navata centrale, con B. Gatti), nella chiesa del- 
la Steccata (affreschi nel tamburo della cupola) e 
a Palazzo Lalatta (Sala dei Giganti). 

Gambello o Camelio, Vittore (Venezia 1455/60 - 
1537) orafo e bronzista italiano. Fu tra i primi, con 
Enzola da Parma, a usare la coniazione per le me- 
daglie. Maestro delle stampe della Zecca di Ve- 
nezia dal 1484, ebbe poi lo stesso incarico a Roma 
(1515). Abile interprete del classicismo (aveva 
studiato disegno con Giovanni Bellini), lasciò un 
buon numero di medaglie (Sisto rv, Giovanni e 
Gentile Bellini) sia fuse sia coniate, nonché la le- 
gatura in argento del Breviario Grimani (Vene- 
zia, Biblioteca Marciana) e due bassorilievi in 
bronzo (Lotta di giganti, Venezia, Ca’ d'Oro). 
Gandhàara, arte del corrente artistica greco- 
buddhistica sviluppatasi nella regione nordocci- 
dentale del subcontinente indiano (Gandhàra). I 
confini storici della regione, che corrisponde al- 
l’incirca al sud-est dell’ Afghanistan e al nord-ove- 
st del Pakistan attuali, sono tuttavia controversi 
nelle fonti e convenzionalmente limitati dagli stu- 
diosi alla zona che ha restituito esempi di que- 
st’arte. L'arte gandharica fiorì tra la fine del sec. 1. 
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arte del Gandhàra 


1 «Asceti»: rilievo da Butkara 1. Roma, Museo Nazionale d'Arte Orientale. 2 Statua di Bodhisattva Maitreya. Roma, 
Museo Nazionale d' Arte Orientale. 3 «Scene della vita del Buddha»: pannello in scisto. Roma, Museo Nazionale d' Arte 


Orientale. 


a.C. e il sec. vi d.C., raggiungendo forse in alcune 
zone del Kashmir il sec. ix. Sorta nel periodo suc- 
cessivo alla spedizione di Alessandro dall’incon- 
tro della civiltà ellenistica con quella buddhistica, 
l’a. del G. rappresenta la prima vera «integrazio- 
ne» tra Europa e Asia nell’ambito delle arti figu- 
rative. Tale produzione, infatti, si ispira quasi 
esclusivamente a temi e dottrine del buddhismo 
(illustra i momenti più importanti della vita del- 
l’Illuminato) mentre sotto l'aspetto stilistico-ic0- 
nografico presenta una fusione tra componenti di 
tradizione diversa: indiana, iranica ed ellenistica. 
In scultura, rappresentata da rilievi in pietra o in 
argilla e stucco, sono rappresentati episodi con- 
cernenti l’infanzia, la giovinezza, il matrimonio, la 
prima meditazione, l’illuminazione e la vita mo- 
nastica di Buddha, nella cui rappresentazione si 
manifesta un graduale processo di deificazione: le 
proporzioni di Buddha (raffigurato seduto o stan- 
te) aumentano rispetto agli altri personaggi man 
mano che si rivelano i suoi aspetti trascendenti. 
Tra le altre divinità rappresentate ne figurano al- 
cune induistiche (Indra e Brahma-Vajrapani), del 
pantheon partico-mesopotamico (Nanaia) e del 
mondo greco (Athena, Harpokrates, il centauro 
Sileno). L’incidenza dell’arte classica occidentale 
sulla scultura gandharica si rileva soprattutto nel- 
la concezione dello spazio e della figura umana, 
intesacome tema dominante, nella trattazione del 
panneggio, nella continuità della narrazione figu- 
rativa dei bassorilievi. Divinità del pantheon 
buddhista sono rappresentate secondo una conce- 
zione classica, e anche i loro attributi sono quelli 
degli dei greco-romani. Costruzioni caratteristi- 
che dell’architettura del G. sono gli stupa, nei 
quali su una piattaforma quadrata si leva un alto 
tamburo cilindrico che porta la cupola con sezio- 
ne ad arco rialzato, e 1 monasteri, rivestiti da una 
decorazione di tipo greco (colonne ioniche e capi- 
telli corinzi). Anche l’urbanistica è ispirata al 
mondo ellenico. Accanto agli elementi classici, sia 


greci sia romani, sono ben visibili elementi e mo- 
tivi di ispirazione centroasiatica e iranica: l’impo- 
stazione frontale e la pesantezza delle opere in 
pietra, i piccoli capitelli persepolitani, i particolari 
dei costumi. Lo spirito delle opere, la struttura de- 
gli edifici religiosi, il contenuto in genere dell’a. 
del G. nella sua ultima fase invece sono contras- 
segnati da elementi di derivazione indiana e si 
parla perciò più propriamente di arte indo-afgha- 
na. Le poche pitture rimaste si ispirano agli sche- 
mi dell’arte cristiana antica: ne sono esempio le 
pitture di Hadda e alcuni fregi dipinti del santua- 
rio di Bamiyan. Nell’esecuzione di opere di orefìi- 
ceria, l’a. del G. adotta motivi sia scitici e sarmati- 
ci sia indiani. Molto importanti sono stati i nume- 
rosi scavi intrapresi nel sec. xx, in particolare a 
Taxila, ad Ai Khanum e in territorio afghano, che 
hanno dimostrato l’esistenza e l’importanza di 
città greche in Battriana sorte a seguito della spe- 
dizione di Alessandro, e ancora in periodo roma- 
no una continuità di apporti iconografici e stilisti- 
ci dall'area mediterranea. 

Gandini del Grano Giorgio (?, 1500 ca - Parma 
1538) pittore italiano. Di origine probabilmente 
mantovana, fu a Parma stretto seguace e verosi- 
milmente allievo del Correggio, di cui interpretò 
la lezione in modo personale ed eccentrico rifa- 
cendosi al Parmigianino, alle stampe nordiche e a 
Giulio Romano nella definizione plastica e chia- 
roscurale delle forme. La ricerca di estrosità che Si 
nota nel suo capolavoro, la Pala di san Michele 
(Parma, Gall. Naz.) ha un parallelo negli esiti del 
contemporaneo G. Mazzola Bedoli. Morì prema- 
turamente senza poter dar seguito all’incarico di 
affrescare la cappella maggiore e la tribuna del 
Duomo di Parma. 

Gandolfi famiglia di pittori, incisori e stuccatori 
italiani operanti in Emilia nel sec. xv. I fratelli 
usaLDO (San Matteo della Decima, Bologna, 
1728 - Ravenna 1781) e caETANO (San Matteo 
della Decima 1734 - Bologna 1802) ravvivarono, 
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dopo un soggiorno a Venezia, il virtuosismo acca- 
demico della tradizione barocca bolognese con il 
brillante cromatismo tiepolesco. Si ricordano, di 
Ubaldo, le Feste (Bologna, Pin. Naz.), di Gaetano, 
La peste di Foligno (Roma, Gall. Naz. d’Arte 
Mod.). Il figlio di Gaetano, mauro (Bologna 
1764-1834), allievo del padre, studiò l’arte dell’in- 
cisione in Inghilterra e scrisse anche un trattato 
su questa tecnica (1816). 

Gandolfi Paola -+ anacronisti. 

Gandolfino da Roreto (Roreto, Cuneo, notizie 
1493-1510) pittore italiano. Dopo esperienze ligu- 
ni attestate dall’ Annunziata in Santa Maria di Por- 
toria a Genova, dipinse il polittico della chiesa di 
San Francesco d'Alba (1493, Torino, Gall. Sabau- 
da) e quello del Duomo di Asti con la Genealogia 
della Vergine (1501), opere influenzate dalla pit- 
tura ligure legata a L. Brea. Prevalentemente atti- 
vo fra i territori di Asti e Alessandria, si orientò in 
seguito verso la cultura lombarda del Foppa e del 
Bergognone rinnovando gradualmente il proprio 
linguaggio attraverso l’assimilazione di stimoli più 
aggiornati, per es. dal cremonese A. Melone (Po- 
littico di san Pietro di Savigliano, 1510-11 ca; Po- 
littico di San Dalmazzo a Quargnento; Polittico di 
Rivarone, Alessandria, Pin. Civ.; Polittico dei Ma- 
gi, 1515-20 ca, Asti, San Secondo). 

Gano di Fazio (Siena, notizie dal 1302 - m. 1317) 
scultore italiano. Recente è la ricostruzione della 
sua personalità, che può contare su una sola ope- 
ra firmata: il sepolcro del vescovo di Pistoia Tom- 
maso d'Andrea (morto nel 1303) nella Collegiata 
di Casole d’Elsa. Su basi stilistiche gli sono stati 
attribuiti tre rilievi con i Miracoli del beato Gioac- 
chino Piccolomini (1311 ca, Siena, Pin. Naz.), pro- 
venienti dalla tomba-altare del beato in Santa 
Maria dei Servi a Siena, la tomba di santa Mar- 
gherita da Cortona (Cortona, Santa Margherita) 
e undici statue di santi e profeti nel Duomo di 
Massa Marittima. G. vi appare in possesso di una 
solida cultura di matrice pisana, fondata inizial- 
mente sui modelli di Nicola Pisano, Tino di Ca- 
maino e Arnolfo di Cambio, e poi sempre più 
aperta alle formule animate ed espressive di Gio- 
vanni Pisano. Dal catalogo dell’artista è stata in- 
vece espunta la tomba di Ranieri del Porrina nel- 
la Collegiata di Casole d’Elsa che gli veniva tradi- 
zionalmente attribuita e che è invece opera di -+» 
Marco Romano. 

Garbari Tullio (Pèrgine Valsugana, Trento, 1892 
- Parigi 1931) pittore italiano. Di formazione se- 
cessionista, negli anni Dieci espose a Venezia con 
1 pittori di Ca’ Pesaro. Dopo una serie di paesaggi 
dalle grandi e piatte campiture cromatiche, svi- 
luppò una pittura di forte semplificazione forma- 
le, ispirata dal sintetismo di P. Gauguin conosciu- 
to attraverso la mediazione di G. Rossi, svolgen- 
do soggetti rurali legati al mondo degli affetti fa- 
miliari. Dopo una fase di studi letterari e filosofici, 
riprese a dipingere alla metà degli anni Venti, a 
Trento, sviluppando i consueti temi di vita rurale 
e soggetti sacri (La Madonna della Pace, 1927 ca; 
La creazione di Adamo ed Eva, 1928, entrambi a 
Trento, Mus. Diocesano; /nterno, 1928 ca, Mila- 
no, Civ. Mus. d'Arte Cont.). La partecipazione al- 
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la Biennale veneziana del 1928 con opere di seve- 


ro impianto arcaista ne consacrò il ruolo di atipico 
interprete, in chiave mistico-religiosa, della manie- 
ra novecentista, assai amato nel decennio seguen- 
te, per la ritrovata semplicità dei valori emotivi 
della pittura, dagli artisti della nuova generazione 
(R. Birolli, A. Sassu, F. Tomea). Nel 1931 partì per 
Parigi, anche per approfondire la conoscenza del 
filosofo cattolico J. Maritain, e vi morì improvvisa- 
mente. Il più consistente nucleo di opere di G. è 
conservato al Mus. d'Arte Mod. di Trento. 
Gardella Ignazio (Milano 1905 - Oleggio, Milano, 
1999) architetto italiano. E stato tra le figure più 
significative dell’architettura italiana contempo- 
ranea. Operò inizialmente secondo una linea di 
ricerca parallela a quella del gruppo razionalista 
lombardo, impegnato nella battaglia antiaccade- 
mica, sebbene meno caratterizzata in senso pole- 
mico (progetto per una torre in piazza del Duo- 
mo, 1934). Coerenti con le tematiche razionaliste, 
ma distinte da una peculiare tendenza alla paca- 
tezza espressiva sono la sistemazione della Villa 
Borletti a Milano (1935-36), il dispensario antitu- 
bercolare (1936-38) e il laboratorio di igiene e 
profilassi (1937-39) ad Alessandria. Le opere rea- 
lizzate nel dopoguerra rivelano una robusta intui- 
zione volumetrica unita a una sottile eleganza nel- 
la trattazione delle superfici e dei colori; esse han- 
no costituito un riferimento fondamentale per gli 
architetti italiani delle successive generazioni. Tra 
le principali ricordiamo la Casa per impiegati ad 
Alessandria (1951), il Padiglione d'Arte Contem- 
poranea della Gall. d'Arte Mod. di Milano (1954, 
distrutto nel 1993 e ricostruito nel 1996 secondo il 
progetto originario), la casa alle Zattere a Vene- 
zia (1957, opera che testimonia al livello più alto 
la capacità di G. di inserire un edificio moderno in 
un contesto urbano antico), il centro ricreativo 
Olivetti a Ivrea (1953-59), il piano di sviluppo turi- 
stico a Punta Ala (1963), la scuola elementare ad 
Alessandria (1963), il progetto per il Teatro comu- 
nale di Vicenza (1968-70), la sistemazione dei quar- 
tieri San Donato e San Silvestro a Genova (1972- 
74, in collaborazione). Tra le ultime opere, la sede 
della facoltà di architettura (1975-86) e la ricostru- 
zione del teatro Carlo Felice (1981-90) a Genova. 
Gargallo Pablo (Maella 1881 - Reus 1934) sculto- 
re spagnolo. Studiò alla Scuola di belle arti di Bar- 
cellona. Durante un soggiorno parigino (1907) co- 
nobbe l’innovativa opera di Picasso, già suo amico 
dai tempi di Barcellona, che determinò una svolta 
nel suo lavoro, inizialmente legato alla tradizione 
realista e influenzato dalla solidità di modellato 
della scultura di A. Maillol. Da quel soggiorno eb- 
be inizio così la seconda fase della sua attività ar- 
tistica, contraddistinta dalla creazione di masche- 
re di metallo la cui sintetica strutturazione è debi- 
trice sia della scultura primitiva e, dal punto di vi- 
sta tecnico, della scultura di J. Gonzalez, sia della 
pittura di Modigliani (Arlecchino con il flauto, 
1927-32; Il profeta, 1933, entrambi a Parigi, Mus. 
Nat. d’Art Mod.). 

Gargiulo Domenico + Micco Spadaro. 

gargolla + doccione. 

Garnier Charles (Parigi 1825-98) architetto fran- 
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cese. Terminati gli studi di architettura compì 
viaggi di studio in Italia, Grecia e Turchia. Torna- 
to nel 1854 a Parigi, vinse il concorso per il Teatro 
dell’Opéra (1861-75). L’edificio, nel quale G. fece 
uso di elementi architettonici eterogenei, per lo 
più derivati dall’architettura classica del Cinque- 
cento, ricomponendoli entro uno schema compo- 
sitivo nuovo e quasi di effetto barocco, incarna 
l'aspirazione eclettica del tempo. Per l'originalità, 
l'ampiezza di concezione e la ricchezza dei mate- 
riali usati, l’Opéra divenne il simbolo della vo- 
lontà di sfarzo e del gusto del Secondo Impero, 
ponendosi come modello (anche per la parte tec- 
nica, soprattutto per quel che riguarda gli appara- 
ti scenici) per tutti i successivi teatri di questo tipo. 
Le altre realizzazioni di G. rimasero a un livello 
inferiore: a Parigi, il Cercle de la Librairie (1880) 
e il Panorama Frangais (1882); a Nizza l’Osserva- 
torio; a Vittel il Casino e lo stabilimento termale 
(1882) ecc. Più felice, e anch’esso ben rappresen- 
tativo della società del tempo, è il Casino di Mon- 
tecarlo (1878-79), interessante per la tipologia e 
l’opulenza decorativa. 

Garnier Tony (Lione 1869 - La-Bedoule 1948) ar- 
chitetto e urbanista francese. Allievo dell’Ecole 
des Beaux-Arts, vinse un Gran Prix de Rome; ma 
nel 1904 presentò come saggio finale la proposta 
di una «città industriale» di 35.000 abitanti, inte- 
ramente in cemento armato e vetro, suscitando lo 
sdegno degli accademici della giuria. Tornato in 
Francia espose senza successo lo stesso progetto 
in 164 tavole, definite fin nei particolari costrutti- 
vi. Infine, stabilitosi a Lione e legatosi d’amicizia 
col sindaco socialista E. Herriot, poté dare inizio a 
una serie di grandiosi lavori pubblici (Stadio 
Olimpico, 1916; Macello di La Mouche, 1913), ri- 
masti incompiuti per lo scoppio della prima guer- 
ra mondiale. L’opera di G. sì situa nel filone delle 
grandi utopie socialiste (Owen, Fourier), ricolle- 
gandosi inoltre a una serie di ipotesi di organizza- 
zione urbana (la «città-giardino» di E. Howard, 
Broad Acre City di F.L. Wright) formulate negli 
stessi anni. Ma G. ebbe il merito di calare questi 
temi «astratti» in una dimensione concreta, con 
una serie di scelte tipologico-formali limpide (l’a- 
bolizione dei cortili, l’uso dei pilotis, la ricerca di 
un rapporto interno-esterno e, in generale, di 
schemi «aperti»), fondamentale preludio all’ar- 
chitettura e all’urbanistica moderne. 

Garofalo Benvenuto Tisi detto il (Ferrara 1481- 
1559) pittore italiano. Si formò sugli esempi di D. 
Panetti, suo primo maestro, L. Costa e soprattut- 
to B. Boccaccino, presso cui completò la sua for- 
mazione e da cui derivò il classicismo misurato e 
le composizioni aperte su grandi sfondi di paesag- 
gio; la decorazione della Sala del tesoro del Palaz- 
zo Costabili a Ferrara rivela inoltre un naturali- 
smo manierato, con spunti di vita contemporanea. 
Apprese precocemente i suggerimenti coloristici 
e paesaggistici di Giorgione (Natività del Mus. des 
Beaux-Arts di Strasburgo e della Pin. Naz. di Fer- 
rara, quest'ultima del 1513); in seguito fu attratto 
dalle invenzioni raffaellesche (Madonna del bal- 
dacchino, Londra, Nat. Gall.; Massacro degli in- 
nocenti, 1519, Ferrara, Pin. Naz.). La sua vena 
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eclettica si arricchì via via delle esperienze di Ti- 
ziano e D. Dossi, con cui collaborò nel Polittico 
Costabili (1513-14, Ferrara, Pin. Naz.) restando 
tuttavia legata alla semplicità tematica e composi- 
tiva di tradizione ferrarese nelle numerose tavo- 
lette devozionali e in particolare nelle pale d’alta- 
re (Madonna del Pilastro, 1523, Ferrara, Pin. Naz.; 
Madonna in trono e santi, Ferrara, Duomo). Le 
opere più tarde registrano l’aggiornamento su 
modelli di Giulio Romano e Girolamo da Carpi 
Resurrezione di Lazzaro, 1534, Ferrara, Pin. Naz), 
arrard George (?, 1760 - Londra 1829) pittore e 
scultore inglese. Allievo di S. Gilpin, divenne 
membro della Royal Academy nel 1800. Ottenne 
i primi successi come pittore animalista; ma, a 
partire dal 1790 circa, dipinse anche paesaggi in- 
dustriali, elaborando schizzi a olio eseguiti en 
plein air, e dal 1795 incominciò a modellare picco- 
le figure di animali. Tra i suoi principali estimato- 
ri e committenti furono alcuni dei più illuminati 
promotori di riforme in agricoltura, come la fami- 
glia dei birrai Whitbread e il duca di Bedford. 
Garretto Paolo Federico (Napoli 1903-89) illu- 
stratore italiano. Si affermò a livello internazio- 
nale come illustratore e caricaturista negli anni tra 
le due guerre, operando principalmente tra Parigi 
e New York; collaborò con riviste inglesi («The 
Graphic»), statunitensi («New Yorker», «Fortu- 
ne»), tedesche («Berliner Illustrierte Zeitung», 
«Leipziger Illustrierte Zeitung») e italiane («La 
Lettura», «Natura», «La rivista del Popolo d’Ita- 
lia»). Nel dopoguerra proseguì la carriera in Italia, 
disegnando soprattutto per «Epoca». Il suo stile è 
caratterizzato da icastiche sintesi formali di deri- 
vazione costruttivista e purista nella rappresenta- 
zione di scene e vedute (copertina di «Fortune», 
febbraio 1932) o nella spiritosa messa a fuoco dei 
caratteri dei personaggi ritratti (D'Annunzio, 
1926; Henry Ford, 1930). 
Gartner Friedrich von (Coblenza 1792 - Monaco 
1847) architetto tedesco. Allievo del padre 
Johann Andreas all’ Accademia di Monaco, poi di 
C. Percier e P.-F.-L. Fontaine a Parigi, fu rappre- 
sentante del tardo classicismo romantico tedesco, 
già venato di eclettismo. Operò soprattutto a Mo- 
naco, dove partecipò alla sistemazione della nuo- 
va zona creata intorno alla Ludwigstrasse: ispi- 
randosi al romanico italiano costruì la Ludwigkir- 
che (1829-40) e la Biblioteca di Stato (1831-40); in 
forme rinascimentali creò invece l’Università 
(1834-40); ispirata alla loggia dei Lanzi di Firenze 
è invece la Feldherrenhalle (1841-44). Nel 1835- 
36 progettò ad Atene il Palazzo Vecchio per Ot- 
tone 1 di Wittelsbach, divenuto re di Grecia. 
Gàrtner Johann Andreas (Dresda 1744 - Monaco 
1826) architetto tedesco. E conosciuto come 
Andreas G. il Giovane. Formatosi a Vienna, fu 
attivo a Parigi e a Versailles, poi a Coblenza (lavo- 
ri al Castello) e a Wiirzburg (nel Duomo e nella 
Michaelkirche). A Monaco dal 1804, vi introdusse 
le esperienze del classicismo inglese e francese, la- 
vorando alla residenza ducale e costruendo una 
parte della Zecca reale (1809) e un'ala dell’Acca- 
demia delle Scienze (Kapellenstrasse, 1801-11). 
Garzoni Giovanna (Ascoli Piceno 1600 - Roma 
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1670) pittrice italiana. Autrice di nature morte e ri- 
tratti di piccole dimensioni, raggiunse un conside- 
revole prestigio presso la corte medicea e quella 
sabauda. Le nature morte su pergamena (Firenze, 
Uffizi) si rifanno al modello delle tavole scientifi- 
che di J. Ligozzi, viste a Firenze, e rivelano eviden- 
ti affinità con i caratteri della natura morta lom- 
barda di F. Galizia e P. Nuvolone: sono eseguite 
con straordinaria perizia tecnica e mostrano la ca- 
pacità di riprodurre la realtà in modo lenticolare. 
Durante il soggiorno a Torino presso la corte dei 
Savoia eseguì numerosi ritratti { Vittorio Amedeo 1, 
Caterina d'Austria, Firenze, Uffizi; Emanuele Fili 
berto; Carlo Emanuele 1, Torino, Palazzo Reale). 
Gaspari (sec. xv) famiglia di architetti, pittori, 
scenografi, incisori italiani. Tra i vari membri del- 
la famiglia si ricordano GIAN PAOLO (Venezia 1714 
- Monaco di Baviera 1775) e suo fratello PIETRO 
(Venezia 1720-85 ca), educati entrambi dal padre 
FRANCESCO ANTONIO (Venezia 1670 ca - dopo 
1730), autore della Cappella di San Domenico 
nella chiesa dei Santi Giovanni e Paolo (1690- 
1716) e di interventi a Palazzo Ducale (arco trion- 
fale nella Sala dello Scrutinio) e nei palazzi Pesa- 
ro e Zenobio. Di Pietro, il più noto ai suoi tempi, 
notevoli le 14 incisioni di architetture, pervase da 
un pittoresco gusto per l’antico, donate dall’arti- 
sta al principe elettore di Baviera. 

Gastini Marco (Torino 1938) pittore italiano. 
Dalle prime prove (segni elementari tracciati su 
grandi tele bianche, su fogli di plexiglass o diretta- 
mente su parete), debitrici per affinità di materia- 
li all'arte povera e per la concettualizzazione del- 
lo spazio pittorico a Fontana, è passato a un grafi- 
smo gestuale insistito inteso a trasmettere attra- 
verso il colore-materia (dal pigmento puro all’in- 
serto di materiali grezzi) la saturazione energetica 
dell’atto creativo (Da gli scuri cacciati, 1984, Tori- 
no, Gall. Civ. d'Arte Mod.). Nei lavori successivi 
la ricerca sul segno, che l’artista materializza in 
barre di metallo, carrube, pietre, vetri, colature di 
piombo, e la tensione delle opere a proiettarsi nel- 
l'ambiente non sono tanto da intendersi come ri- 
cerca di volume o ambizioni di scultura, quanto 
come restituzione dell’ambiguità strutturale di 
una realtà dinamica. 

Gattapone Matteo di Giovannello detto il (Gub- 
bio, Perugia, notizie dal 1341 al 1375) architetto e 
ingegnere italiano. Iniziò probabilmente la sua at- 
tività nella città natale con il rinfianco del Palazzo 
dei Consoli, ricevendo in seguito numerose com- 
missioni per edifici fortificati da parte del cardina- 
le Albornoz. Risale sicuramente a un suo proget- 
to la Rocca di Spoleto, costruita tra il 1362 e il 
1370, che manifesta il tipico stile del G. nel mas- 
siccio svolgersi delle murature all’esterno, mentre 
all’interno il complesso risulta animato da un cor- 
tile a due ordini di ampi loggiati con archi ribassa- 
ti sui massicci pilastri ottagonali. Tale schema è 
mantenuto nell’altra importante opera dell’arti- 
sta: il Collegio di Spagna a Bologna (1364-67), la 
più originale e meglio conservata tra le sue co- 
struzioni. Tra le opere che gli vengono attribuite 
si ricordano anche la loggia dell’infermeria nel 
convento di San Francesco ad Assisi, il Ponte del- 


le torri di Spoleto e la distrutta fortezza di Porta 
Sole a Perugia (1372). 

Gatti Bernardino, detto il Soiaro (Pavia 1495 ca - 
Cremona 1574) pittore italiano. Rinomato fre- 
scante, fu attivo a Cremona (Duomo, 1529; San 
Sigismondo, 1549), Piacenza (Madonna di Cam- 
pagna, 1543) e Parma (Madonna della Steccata, 
1560-70; Duomo, 1567-71, in collaborazione con 
L. Gambara), combinando motivi del Pordenone, 
del Correggio e di Raffaello in una formula per- 
sonale di classicismo che non esclude inflessioni 
naturalistiche di schietto sapore lombardo (Depo- 
sizione, Parigi, Louvre; affresco con la Moltiplica- 
zione dei pani, 1552, e pala della Natività, 1557, 
Cremona, San Pietro al Po). 

Gaudier-Brzeska Henri (Saint-Jean-de-Braye 
1891 - Neuville-Saint-Vaast 1915) scultore france- 
se. Studiò prima a Orléans e poi in Inghilterra 
(dal 1911), dove fu importante l’incontro con Ì. 
Epstein (1912), vale a dire con la scultura moder- 
na. Entrò quindi in contatto con il poeta E. Pound 
che lo introdusse al gruppo d’avanguardia dei 
vorticisti alla cui rivista «Blast» collaborò con 
scritti critici e teorici. Il suo stile, muovendo ini- 
zialmente da una sensibile plasticità non lontana 
dai modi di A. Rodin, approdò attraverso tali in- 
flussi a una vera e propria astrazione delle forme 
attraverso una loro radicale sintesi, che l’artista 
applicò soprattutto a soggetti del mondo animale 
(Uccello che ingoia un pesce, 1914, Parigi, Mus. 
Nat. d’Art Mod.) 

Gaudi y Cornet Antoni (Reus 1852 - Barcellona 
1926) architetto spagnolo. Discendente da una fa- 
miglia di artigiani (il padre era ramaio) studiò ar- 
chitettura presso l'Accademia di Madrid. Poco in- 
teressato alle proposte dell’architettura ufficiale, 
seguì invece con passione 1 corsi di filosofia di Lo- 
rens y Barba e quelli di estetica romantica di P. 
Milà y Fontanals, approfondendo contempora- 
neamente la sua conoscenza dell’arte gotica sui li- 
bri di E. Viollet-le-Duc. Tali predilezioni lo intro- 
dussero nello spirito del modernismo, il movi- 
mento catalano che, in parallelo alle Arts and 
Crafts inglesi, proponeva un ritorno alle forme 
medievali, vedendo in esse l’espressione più ge- 
nuina della tradizione popolare spagnola. 
Protetto dal conte Giiell, un colto e ricchissimo 
industriale ammiratore di Ruskin e di Wagner, G. 
costruì le sue prime opere in uno stile eclettico, 
abbastanza vicino all'art nouveau, nel quale si 
mescolavano le forme del passato (sia gotiche sia 
rinascimentali) in un’ardita e complessa speri- 
mentazione di spazi, di materiali e di decorazioni 
sostanziata, fra l’altro, da una collaborazione di- 
retta e continua con gli artigiani locali. Sono di 
questo periodo la Casa Vicens (1878-80), il Palaz- 
zo Giiell (1885-89), il Collegio di Santa Teresa del 
Gesù (1889-94). 

Nelle opere della maturità (tutte realizzate, come 
le precedenti, a Barcellona) G., affrancatosi da 
qualsiasi reminiscenza del passato, giunse a ela- 
borare un linguaggio assolutamente personale 
non solo sul piano decorativo ma anche su quello 
strutturale. Il parco Giiell (1900-14), che doveva 
far parte di una vasta sistemazione urbanistica 
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delle pendici del monte Tibidabo, presenta una 
successione inesauribile di invenzioni formali, 
spaziali e coloristiche: grotte, fontane, parapetti di 
materiali grezzi incrostati di porcellane e vetri po- 
licromi. Nella Casa Batlé (1905-07), un lussuoso 
complesso per abitazione civile, G. intervenne su 
un edificio preesistente costruito su un terreno 
stretto e lungo, stravolgendo con la decorazione 
ogni schema compositivo tradizionale. La Casa 
Mila, detta la Pedrera (1905-10), è un altro com- 
plesso d’abitazione a cinque piani in cui sia le fac- 
ciate sia le piante interne (che sono sempre diver- 
se per ogni piano) sono risolte con prepotente li- 
bertà compositiva. La Sagrada Familia, la chiesa 
alla quale G. lavorò nell’ultima parte della sua vi- 
ta (dal 1882) e che rimase incompiuta, nasce da un 
preesistente schema gotico stravolto attraverso 
una serie di invenzioni decorative e soprattutto 
strutturali (tra cui le famose colonne inclinate, ca- 
paci di assorbire contemporaneamente i pesi e le 
spinte senza dover ricorrere agli archi rampanti). 
L’opera di G., costruttore per istinto e per pratica, 
immaginoso e barocco nella sensibilità, innamo- 
rato dei colori vivi e delle forme plastiche della 
tradizione mediterranea, costituì, in un momento 
di crisi linguistica e di rifondazione razionale del- 
la disciplina architettonica, un episodio isolato, di 
cui la critica ufficiale tardò a riconoscere la gran- 
dezza e il valore «profetico» (oggi per altro piena- 
mente riconosciuti) a causa, appunto, della diffi- 
coltà di inserirlo nelle contemporanee linee di svi- 
luppo del Movimento moderno. L'esperienza di 
G. fu resa possibile da condizioni particolari qua- 
li la prosperità economica di Barcellona e l’esi- 
stenza in Catalogna di abilissime maestranze arti- 
giane (muratori e tagliapietre). Grazie ad esse, G. 
poté realizzare le sue opere quasi come uno scul- 
tore, intervenendo direttamente sui singoli parti- 
colari. 

Gaudreaux Antoine-Robert (Parigi?, 1680 ca - 
1751) ebanista francese. I suoi mobili, dall'aspetto 
sontuoso, con ornamenti elaboratissimi, sono per 
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1 Particolare della facciata 
di Casa Milé, detta la 
Pedrera (1905-10) a 
Barcellona. 

2 Copertura di uno dei 
padiglioni dell'ingresso al 
parco Gtiell (1900-14) a 
Barcellona. 


lo più impiallacciati in legni rari (legno di rosa e 
legno di viola) con decorazioni simmetriche a lo- 
sanghe. Il più famoso è la commode per la camera 
da letto di Luigi xv (Londra, Wallace Coll.), i cui 
bronzi dorati sono tra i rari esemplari firmati da 
Jacques Caffieri (1678-1755): altri mobili sono 
conservati a Parigi (Mus. du Chateau di Versailles 
e Castello di Fontainebleau). 

Gauffier Louis (Poitiers 1762 - Firenze 1801) pit- 
tore francese. Dopo un primo apprendistato in 
patria, vinse il Prix de Rome e si trasferì a Roma 
nel 1784 dove ricevette una formazione da pittore 
di storia. Il trasferimento a Firenze nel 1793 coin- 
cise con un cambiamento nella tematica della sua 
pittura, che da allora si volse al ritratto e al pae- 
saggio. Durante un soggiorno a Vallombrosa, nel 
1796, dipinse e disegnò dal naturale, eseguendo le 
vedute di questa località conservate a Parigi 
(Mus. Marmottan) e a Montpellier (Mus. Fabre), 
Gauguin Paul (Parigi 1848 - Isole Marchesi 1903) 
pittore francese. Trascorse la prima infanzia in 
Perù, a Lima; tornato in Francia, frequentò le 
scuole a Orléans e Parigi e nel 1865 si arruolò co- 
me cadetto in marina. Rientrato a Parigi nel 1871 
dopo cinque anni di mare, si impiegò presso un 
agente di cambio; ma nello stesso tempo (inco- 
raggiato dal suo tutore, G. Arosa) iniziava una 
fervida attività di «pittore della domenica», di gu- 
sto impressionista (fu in rapporto con Pissarro, e 
tra il 1880 e il 1886 espose con gli impressionisti). 
Nel 1883, seguendo la sua vocazione, abbandonò 
l'impiego. A partire da tale data, l’aggravarsi dei 
problemi materiali e familiari risuscitò in lui quel 
desiderio di evadere, che non l’avrebbe mai più 
lasciato. Nel 1885 fu per la prima volta in Breta- 
gna, a Pont-Aven; nel 1887 a Panam e nella Mar- 
tinica; nel 1888 ancora a Pont-Aven e ad Arles 
(dove ebbe luogo la drammatica rottura della sua 
amicizia con V. Van Gogh); nel 1889-90 a Pont- 
Aven e a Le Pouldu; nel 1891-93 a Tahiti; nel 1894 
a Pont-Aven; dal 1895 in poi a Tahiti e nelle Isole 
Marchesi. La risonanza di questa epopea oceani- 
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ca alla ricerca di una sorta di mitico Eden ha talo- 
ra deformato l’immagine del suo primitivismo, 
che è in realtà un esotismo colto ed eclettico assai 
più che un consapevole ritorno alle origini: lo te- 
stimoniano le fotografie dell’Egitto, di Angkor, di 
Borobudur, del Partenone, della Colonna Traia- 
na, dei primitivi italiani, e tanti altri ricordi da mu- 
seo che G. raccolse. Così egli poté dipingere in 
Bretagna la Donna caraibica (1889) e alle Mar- 
chesi eseguire quadri fitti di reminiscenze euro- 
pee; e alla sua morte si troverà, sul suo cavalletto, 
proprio un paesaggio bretone. 

All'origine dello stile di G. sembrano essere il pri- 
mitivismo espressivo dei calvari bretoni e il colore 
piatto e squillante delle vetrate di Finistère assie- 
me al gusto (determinante) per l’arte giapponese. 
Questo stile, in un certo senso astratto, ma meglio 
definibile come «sintetismo», già si palesa ne La 
visione dopo il sermone* (1888, Edimburgo, Nat. 
Gall. of Scotland), esempio tipico (secondo il cri- 
tico A. Aurier) di un’arte «idealista, simbolista, 
sintetica, soggettiva e decorativa». Circondato da 
amici letterati (Mallarmé, Morice, Fontainas) e 
lusingato dal ruolo di capofila che gli veniva attri- 
buito, G. volle tentare a sua volta l’esperienza let- 
teraria: i suoi scritti (Noa Noa, Prima e dopo, 
Chiacchiere di un apprendista) rivelano un teoriz- 
zatore piuttosto nebuloso e incerto, anche se co- 
stituiscono un documento autobiografico impor- 
tante, ricco inoltre di intuizioni critiche. Aperto a 
molteplici suggestioni (Pissarro, Degas, Cézanne, 
Seurat, Van Gogh, Puvis de Chavannes, Manet, 
Redon, Delacroix), egli le assimilò con sorpren- 
dente rapidità, ma per sottometterle ogni volta al- 
la propria originale visione. 

La pittura di G. (sperimentatore infaticabile an- 
che delle tecniche dell’incisione) è certamente di- 
seguale, ma poggia su una straordinaria ricchezza 
figurativa e su inedite soluzioni formali: rottura 
dei piani, disarticolazione delle immagini, scom- 
posizione ritmica dei motivi alla maniera delle 
stampe colorate giapponesi, ben profilate pezza- 
ture di tinte piatte e contrastanti, ambigui giochi 
sulla terza dimensione ed equivoci fondi di tap- 
pezzeria sono tutti elementi che influenzeranno 
direttamente gli sviluppi el simbolismo e dell'e- 


Paul Gauguin 
«Da dove veniamo? Chi Siamo? Dove andiamo?» (1897): olio su tela, cm 139x375. Boston, Museum of Fine Arts. 


spressionismo e che prefigurano persino l'estetica 
del collage (Donne sulla spiaggia, 1891, Parigi, 
Mus. d’Orsay; Lo spirito dei morti veglia, 1892, 
Buffalo, Albright-Knox Art Gall.; Da dove venia- 
mo? Chi siamo? Dove andiamo?, 1897, Boston, 
Mus. of Fine Arts). Non solo, ma l’interesse di G. 
per gli idoli «barbari» (Vahiné con la gardenia, 
1891, Copenaghen, Ny Carlsberg Glyptotek; L’o- 
ro dei loro corpi, 1901, Parigi, Mus. d’Orsay) anti- 
cipa di una generazione quello nutrito dagli 
espressionisti tedeschi e dai cubisti; e se la scoper- 
ta della sua pittura fu decisiva per i giovani nabis, 
la retrospettiva del 1906 influenzò profondamen- 
te i fauves. Dimenticata per molto tempo, anche 
l’opera di G. scultore e ceramista è oggi adegua- 
tamente apprezzata. 

Gaulli Giovanni Battista + Baciccio. 

Gautier Théophile (Tarbes 1811 - Parigi 1872) 
scrittore e critico francese. Pittore in giovinezza, 
trasferì il suo amore per l’arte in un'appassionata 
battaglia a favore del romanticismo, con una serie 
di brillanti scritti pubblicati su periodici e raccolti 
nel volume Le arti in Euro pa (1855-56). 

Gavarni Paul, pseudonimo di Sulpice-Guillaume 
Chevalier (Parigi 1804-66) disegnatore e incisore 
francese. Trovò la prima tribuna per ilsuo talento 
di brillante, ironico, pettegolo illustratore della vi- 
ta quotidiana a Parigi nel giornale «La Mode», 
fondato da E. de Girardin. Nel 1833 fondò a sua 
volta il «Journal des gents du monde», di cui rea- 
lizzò la maggior parte dei testi e delle illustrazioni. 

Collaborò poi al «Charivari» con ricche serie gra- 
fiche, tra cui Astuzie delle donne in materia di sen- 

timenti (1837), Gli studenti e Le donnine allegre 

(1841). Dal 1847 al 1851 soggiornò in Inghilterra 

disegnando scene londinesi per «Illustration» e 

«Illustrated London News». Al suo ritorno a Pari- 

gi disegnò Le partigiane dell'uguaglianza, Storia 

del politicare, Il discorso di Thomas Vireloque. G. 

incise circa 8000 tavole. La sua cronaca parigina, 

brillante, sorridente e ironica, deve molto ai mo- 

delli e alla tecnica litografica di H. Daumier. 

Gazi Dragan + naif. 

Geddes Patrick (Ballater, Perthshire, 1854 - 

Montpellier 1931) urbanista scozzese. Studioso di 

biologia, professore di botanica (1889-1918) e di 


Geertgen 


sociologia (1920-23), cominciò a occuparsi attiva- 
mente dei problemi della città e del territorio 
fin dal 1887. E considerato l’iniziatore dell’urba- 
nistica nel senso oggi corrente di pianificazione 
territoriale; nei suoi saggi, tra cui è fondamentale 
Lo sviluppo della città (1904), sostenne l’impor- 
tanza delle ricerche preliminari, cioè della «dia- 
gnosi» sociologica coadiuvata da rilievi biologici, 
prima della pianificazione e dell'intervento. 
Geertgen tot Sint Jans, detto anche G. van Haar- 
lem (Leida 1460/65 - Haarlem 1490/95) pittore 
fiammingo. Allievo, secondo il Van Mander, di 
A. Van Ouwater, fu sicuramente in contatto con 
gli ambienti artistici di Bruges e di Gand e risulta 
attratto in particolare dalle opere di H. Van der 
Goes; ma la sua breve attività (morì a 28 anni) si 
svolse a Haarlem, dove intorno al 1485 dipinse 
per l'ordine dei Cavalieri di San Giovanni di Ge- 
rusalemme (da cui gli derivò l'appellativo «tot 
Sint Jans»: di San Giovanni) un grande polittico 
di cui rimane solo un’anta dipinta su entrambi i la- 
ti con /l compianto su Cristo morto e Il Miracolo 
delle ossa del Battista, in cui è inserito il ritratto 
collettivo dei committenti (Vienna, Kunsthistori- 
sches Mus.). Tali tavole, insieme con La resurre- 
zione di Lazzaro (Parigi, Louvre) e La famiglia 
della Vergine (Amsterdam, Rijksmus.), confenna- 
no i suoi legami con la pittura dei Paesi Bassi me- 
ridionali, mentre in altre opere, come nel «nottur- 
no» della Natività (Londra, Nat. Gall.) o nel San 
Giovanni Battista (Berlino, Staatl. Mus.), si mani- 
festano gli aspetti più originali della sua arte che 
raggiunge toni di delicato lirismo. 

Gehry Frank Owen (Toronto 1929) architetto 
statunitense di origine canadese. Dagli anni Set- 
tanta ha elaborato una metodologia di scomposi- 
zione delle forme architettoniche che lo ha porta- 
to a realizzare alcune tra le opere programmati- 
che del + decostruttivismo, diventandone uno 


Frank Owen Gehry 
Frederick R. Weisman Museum (1990-93) a Minneapolis. 
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dei massimi esponenti. Partendo da progetti for- 
temente influenzati dall’architettura vernacolare 
e dalla lezione di R. Neutra e F.L. Wright (Stee- 
ves House, 1959), ha evidenziato nel volgere di 
pochi anni uno spiccato interesse per la sperimen- 
tazione, realizzando edifici in cui emergono già i 
temi della scomposizione dei volumi, della ricca 
articolazione degli spazi interni e dell’utilizzo qua- 
si scultoreo dei materiali (Davis House a Malibù, 
1968; ampliamento della propria abitazione a 
Santa Monica, 1978-88). Il rifiuto della visione 
prospettica tradizionale come scelta compositiva 
irrompe nelle opere degli anni Ottanta (Santa 
Monica Place a Santa Monica, 1980; California 
Aerospace Museum a Los Angeles, 1982-84; Fish- 
dance Restaurant a Kobe, Giappone, 1986-87) 
aprendogli la strada della fama internazionale. 
Con le opere successive (il Vitra Design Museum 
a Weil am Rhein, 1989; la Walt Disney Concert 
Hall a Los Angeles, 1989-92; il Frederick R. Weis- 
man Museum dell’Università del Minnesota a 
Minneapolis, 1990-93; il Guggenheim Museum a 
Bilbao, 1991-97, fino al progetto, 1998, della nuo- 
va sede del Guggenheim Museum a New York), 

G. ha creato un’architettura fortemente espressi- 
va, caratterizzata da spazi suggestivi e dall’uso di 
colori e materiali con effetti plastici. 

Gelder Aert van + Van Gelder, Aert. 

Gellée Claude + Lorrain, Claude. 

Gemito Vincenzo (Napoli 1852-1929) scultore 
italiano. Iniziò la sua attività nella bottega di E. 
Caggiano, scultore di gusto tradizionale, dise- 
gnando 1 gessi del maestro e facendo ritratti. An- 
tiaccademico per istinto, lasciò presto Caggiano 
per lavorare con il coetaneo A. Mancini e tentare 
la strada del verismo. Con la sua prima opera im- 
portante, // giocatore (1868, Napoli, Mus. di Ca- 
podimonte), partecipò alla 1 Esposizione della 
Promotrice; negli stessi anni eseguì in creta una 
serie di bustini e figurette di mendicanti e popola- 
ni, proponendosi di fermare con immediatezza le 
metamorfosi del reale. Anche nei ritratti eseguiti 
nel 1872-73 seppe cogliere, seppure con minore 
vivacità, il carattere del personaggio: da D. Mo- 
relli, che lo protesse, a G. Verdi (eseguito nel 
1873, è il ritratto più celebre, oggi a Milano, Casa 
dei Musicisti), a M. Fortuny y Marsal, a F.P. Mi- 
chetti. Quest'ultimo ritratto fu esposto al Salon di 
Parigi del 1876, mentre al Salon dell’anno succes- 
sivo il Pescatorello ottenne un successo straordi- 
nario, tanto da indurre G. a fermarsi a lavorare 
per l’Esposizione universale. Durante questo sog- 
giorno ritrasse alcuni tra i più noti personaggi del 

tempo, fra cui i pittori G. Boldini e, soprattutto, 

J.-L.-E. Meissonier, cui si legò di salda amicizia. 

Tomato a Napoli nel 1880, ebbe nel 1883 una fon- 

deria propria e, l’anno seguente, alcune impor- 

tanti commissioni. Ma nel 1886 G. si chiuse in vo- 

lontario e totale isolamento, dal quale uscì solo 

nel 1905. L’opera di G., che nel primo periodo ap- 

pare legata alla tradizione del verismo meridiona- 

le (le terracotte // malatiello, 1870, e Ragazzo mo- 

ro, 1872, ambedue a Napoli, Mus. di Capodimon- 

te), si presenta più complessa nei bronzi e nelle 

cere della maturità (// pescatore, bronzo, 1879, Fi- 


457 


genere, scena di 


| _ —r—€mrrr—r———_—r—rrrrrmrTrTmrrTmrmm—r__€r€&m6€6€6______ -_#f [—r 


renze, Bargello; L’acquaiolo, 1881, cera, Roma, 
Gall. Naz. d'Arte Mod.): al di là della dichiarata 
derivazione dalla statuaria tardoantica, è evidente 
che G. capta di quell’arte i valori naturalistici, evi- 
tando, almeno nei risultati più alti, qualsiasi con- 
notazione retorica. Anche del passato artistico 
più recente recupera i momenti realistici (da Ca- 
ravaggio a Bernini alla gestualità barocca). Solo 
negli anni più tardi G. abbandona la poetica reali- 
stica per una ricerca che rimanda a volte persino a 
certi manierismi alessandrini (La sorgente, 1919, 
argento dorato, Roma, eredi Gemito). 
Generaliè Ivan + naif. 
genere, scena di nell’ambito della pittura di ge- 
nere, raffigurazione di una scena di vita quotidia- 
na improntata a un gusto aneddotico. Il concetto 
di «genere» (greco ghénos, latino genus, nel senso 
di «specie», «categoria», e anche di «modo», «sti- 
le») si trova già in uso nel Cinquecento, sull’esem- 
pio di Aristotele, per suddividere gli argomenti e 
gli stili della composizione letteraria (alto-epico o 
tragico, medio-idillico o pastorale, basso-comico). 
Esso viene adottato anche nel campo delle arti fi- 
gurative, ma poiché la pittura «alta» (religiosa, 
storica, mitologica), nobilitata dall’inventio e dal 
paragone fra poesia e pittura, è considerata la spe- 
cie suprema dell’arte, essa finisce per identificarsi 
con la pittura tout court, lasciando alle forme 
espressive ritenute inferiori la qualifica di «gene- 
re». In Francia, nel Settecento, il termine (scono- 
sciuto al Seicento olandese) indica ancora tutte le 
categorie minori che non rientrano nella pittura di 
storia come il + ritratto, il + paesaggio, la + na- 
tura morta e la scena di vita quotidiana (Diderot, 
1766). Verso la fine del secolo però quest’ultima 
comincia a essere intesa come la pittura di genere 
per antonomasia (Quatremère de Quincy, 1791), 
anche perché le altre classi di pittura «minore» co- 
minciano ad affermarsi in modo autonomo. La 
scena di vita quotidiana e popolare, invece, da un 
lato rimane più confinata nel «genere» e dall’al- 
tro, con l’impressionismo, finisce per dissolversi 
nella rappresentazione della vita moderna. Si può 
dunque intendere per s. di g., nella sua accezione 
storica più ristretta, la raffigurazione della vita 
quotidiana delle classi socialmente inferiori che si 
sviluppa nella pittura europea (raramente nella 
scultura) soprattutto fra Seyé Settecento. Di soli- 
to essa viene colta nei suof aspetti tipizzanti, co- 
mico-grotteschi o realisticj, come si addice a una 
specie bassa o media di soggetti; ma talvolta (e so- 
no i casi in cui sfugge alla dimensione decorativa) 
l'artista riesce a raggiungere un'espressione «se- 
ria» e individualizzata, che fa quasi presentire gli 
esiti del realismo moderno. 
La s. di g. è attestata già nell’antichità nell’ambito 
delle categorie inferiori della pittura (minoris pic- 
turae), che spesso venivano associate alla sfera 
«bassa» del comico e dell’erotico. I temi descritti 
da Plinio talvolta anticipano in modo sorprenden- 
te quelli moderni (le botteghe artigiane e gli asi- 
nelli di Pireico, le donne al lavoro nel lanificio e i 
A desunti dalla commedia di Antifilo, l’of- 
icina del tintore di Simos); in alcuni casi, come i 
«grilli» o il fanciullo che soffia nel fuoco, questi 


esempi hanno stimolato varie reinterpretazioni a 
partire dal rinascimento. Come la natura morta, 
anche la s. di g. si potrebbe far risalire alle rappre- 
sentazioni della vita quotidiana che si incontrano 
dal sec. x1v in poi specie nelle raffigurazioni astro- 
logiche dei Mesi, negli arazzi con le feste e le oc- 
cupazioni contadine, nelle decorazioni dei cassoni 
nuziali e nelle miniature (Libri d’ore, Tacuina sa- 
nitatis), ma anche nell’ambito della pittura religio- 
sa (soprattutto in quella fiamminga) del Quattro- 
cento. In Italia, a parte singoli casi come gli affre- 
schi di Masaccio nella Cappella Brancacci o come 
quelli senesi di A. Lorenzetti (Palazzo Pubblico), 
del Castello di Issogne in Val d’Aosta e dello Spe- 
dale di Santa Maria della Scala a Siena, legati pe- 
raltro a scelte iconografiche particolari, un’atten- 
zione speciale al dato quotidiano è stata indivi- 
duata in special modo fra Veneto e Lombardia 
negli sfondi dei dipinti di V. Foppa, A. Bergogno- 
ne, V. Carpaccio e Giovanni Bellini. Questi esem- 
pi però non si possono definire s. di g., perché il 
tema vi è trattato ancora in modo accessorio. La 
prima formulazione della s. di g. moderna si ha 
nel Cinquecento. Accanto alla tradizione medie- 
vale profana legata alla raffigurazione della vita 
terrena (mesi e stagioni, sensi, elementi, attività 
agricole), le più impressionanti descrizioni della 
vita quotidiana, specialmente nei Paesi Bassi, 
compaiono nell’ambito di una condanna morale 
dei peccati terreni. Nel pannello centrale del Tritti- 
co del fieno di H. Bosch (Madrid, Prado) a illustra- 
zione dei vizi umani si trovano già alcuni temi co- 
me il cavadenti, la buona ventura e la rissa di con- 
tadini, destinati a un enorme seguito nei due seco- 
li seguenti. La spettacolare secolarizzazione dei di- 
pinti religiosi neerlandesi del Cinquecento, che 
coinvolge anche il paesaggio e la natura morta, si 
muove nella stessa dimensione mentale. Le dram- 
matiche inversioni prospettiche attuate da Luca di 
Leida, J. Van Amstel, P. Bruegel il Vecchio, P. 
Aertsen e J. Beuckelaer relegano progressivamen- 
te la scena religiosa sullo sfondo e portano alla ri- 
balta una vita popolare in cui l’elemento moraleg- 

giante e simbolico riveste ancora un ruolo centrale. 

Ma anche in Italia, nei quadri di Paolo Veronese e 

dei Bassano, la storia sacra viene ampliata e attua- 

lizzata con inserti di vita quotidiana, fin quasi al ro- 

vesciamento dell’ordine compositivo. 

Un passaggio importante si verifica con Caravag- 

gio. Traducendo visivamente due motivi tipici 

della letteratura picaresca, ne / bari e La Buona 

ventura (1593/94-95) egli interpreta per la prima 

volta il tema profano con uno stile «medio» e mo- 

numentale, privo di ogni accento comico e grotte- 

sco. Ma accanto alla s. di g. caravaggesca, nei pri- 

mi decenni del Seicento in Olanda — favorita dal- 

la rivoluzione iconografica protestante, dalla base 

sociale borghese e da una forte specializzazione — 

si sviluppa la più vasta e significativa produzione 

pittorica di questi temi. Sospesi fra l’allusione sim- 

bolica e il compiacimento descrittivo, i dipinti 

olandesi offrono una straordinaria quantità di s. di 

g. sia nel filone comico-popolare (A. Brouwer, 

J.M. Molenaer, A. Van Ostade, J.H. Steen, D. Te- 

niers), sia in quello borghese o d’interno domesti- 
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co (G. Dou, P. de Hooch, G. Metsu), raggiungen- 
do in quest’ultimo, con J. Vermeer, una delle più 
alte espressioni di ogni tempo. 

Accanto alla diffusione delle stampe (soprattutto 
di J. Callot), l'esempio fiammingo e olandese è 
determinante in vario modo per tutta la s. di g. 
europea. In Spagna nel Seicento le testimonianze 
più significative sono quelle di Velàzquez, prima, 
e poi di B.E. Murillo, con i suoi picari ormai rad- 
dolciti e rassicuranti. In Francia, oltre che da G. 
de La Tour, uno dei più originali interpreti della 
formula caravaggesca, il tema è trattato con ac- 
centi quasi pietistici dai fratelli Le Nain e dai loro 
seguaci. In Italia la prima meta del secolo è domi- 
nata invece dai quadretti più disimpegnati e a pic- 
cole figure dei pittori bamboccianti (da «Bamboc- 
cio», soprannome di P. Van Laer), artisti per lo 
più nordici (J. Both, J. Asselijn, J. Miel, T. Helm- 
breker), ma anche italiani (M. Cerquozzi), che la- 
vorano soprattutto a Roma. L’ostilità da cui sono 
circondati dà la misura della resistenza che la s. di 
g. incontra in Italia, dove prevale una cultura clas- 
sicista e incline all’idealismo estetico. Il pregiudi- 
zio viene gradualmente superato verso la fine del 
secolo, come dimostrano le pagine favorevoli di 
F. Baldinucci (1694). Fra Sei e Settecento, favori- 
ta da artisti che avevano conferito a questi sog- 
getti una maggiore dignità, come M. Sweerts, B. 
Keilhau, A. Carneo e P. Bellotti, la s. di g. viene 
talvolta affrontata, con esiti di particolare monu- 


2 
scena di genere 
1 «Come cantano i vecchi così cinguettano i giovani» (1663- 


65 ca) diJ.H. Steen: olio su tela, cm 134 x163. L'Aia, 
Maurtishuis. 


2 «Donne che lavorano al tombolo (Scuola di ragazze)» di 
G. Ceruti: olio su tela, cm 150x200. Coll. priv. 
3 «Il cavadenti» di J. Miel: olio su tela. Coll. priv. 


mentalità, anche da importanti pittori di figura co- 
me B. Strozzi (La cuoca), B. Mei (/! ciarlatano), 
L. Giordano (Scena di osteria) e G.A. Pianca 
(Contadino che annusa il tabacco). Essa tocca poi 
vertici assoluti nei dipinti di G.M. Crespi, di G. 
Traversi e soprattutto di G. Ceruti: i «pitocchi» del 
pittore lombardo, a differenza di quelli di A. Ci- 
frondi e del Todeschini, o delle macchiette di A. 
Magnasco, vengono elevati a un grado di dignità e 
di serietà che ha pochi confronti nella pittura di 
genere europea. In seguito la s. di g. tende ad am- 
pliarsi e a trasformarsi fino a perdere la sua origi- 
nale connotazione: ora in senso arcadico-pastora- 
le o galante (G.B. Piazzetta in Italia, A. Watteau e 
N. Lancret in Francia), ora nell’aneddotica di gu- 
sto «borghese» (P. Longhi a Venezia, più tardi 
L.-L. Boilly in Francia, e in seguito i numerosi pit- 
tori di costume fra romanticismo e verismo), ora 
nella satira sociale (da W. Hogarth a H. Daumier), 
fino a che — da J.-F. Millet a G. Courbet agli im- 
pressionisti — essa si mescola e sì estingue nell’inte- 
resse per i temi sociali del realismo ottocentesco. 

Genga Girolamo (Urbino 1476 ca - 1551) pittore 
e architetto italiano. Operò tra Marche, Umbria € 
Toscana, registrando e assimilando, con notevole 
versatilità, i grandi modelli a cui volta a volta si 
avvicinava. Dal 1495 al 1502 ca lavorò al fianco di 
L. Signorelli e successivamente fu a Perugia nella 
bottega del Perugino (Martirio di san Sebastiano, 
Firenze, Uffizi). Nel corso di successivi soggiorni a 
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Siena e a Firenze, vi apprese la lezione di Raffael- 
lo, Michelangelo e dei toscani che interpretò in 
modo assai personale, secondo una spiritata e 
deformante sigla manieristica (Madonna col 
Bambino e santi, Siena, Pin. Naz.; Disputa sull’Im- 
macolata Concezione, Milano, Brera; Resurrezio- 
ne, Roma, Santa Caterina a via Giulia). La sua at- 
tività architettonica si concentra negli anni della 
piena maturità e della vecchiaia, a partire dal 
1523, al ritorno dell’artista nelle Marche, chiamato 
da Francesco Maria della Rovere: a Pesaro, inter- 
venne, con soluzioni scenografiche che richiama- 
no Giulio Romano, nel rinnovamento della Villa 
Imperiale (dove eseguì anche decorazioni ad af- 
fresco: Francesco Maria della Rovere e le sue trup- 
pe) e progettò la chiesa di San Giovanni Battista. 
Genovés Juan (Valencia 1930) pittore spagnolo. 
Affiancatosi ai movimenti d’avanguardia come il 
valenciano Gruppo Parpallò (1956-59) e il Grup- 
po Hondo (1961-64), ne ha condiviso la reazione 
all’informale attraverso la reintroduzione di moti- 
vi figurativi, per lo più a collage (ritagli fotografici 
o citazioni dal repertorio cinematografico) con 
esiti prossimi a soluzioni pop e di realismo critico. 
Il soggetto ricorrente nelle sue opere — la folla 
(Aggressione, 1976, Cceres, Mus) - e l’origina- 
lità del taglio compositivo (un inquietante punto 
di vista rialzato, a suggerire una presenza estra- 
nea, per il quale si è evocato il precedente della 
pittura metafisica), insieme all’apparente neutra- 
lità del mezzo, conferiscono alla sua opera una 
sfumatura di denuncia sociale e politica. 
Genovese + Carlone, Giovanni Andrea. 
Genovesino + Miradori, Luigi. 

Gentile da Fabriano G. di Niccolò detto (Fabria- 
no 1380/85 - Roma 1427) pittore italiano. Ancora 
oscure e problematiche sono la sua formazione e 
la sua primissima attività. In quegli anni una delle 
aree più vive della cultura tardogotica, ormai «in- 
ternazionale», era rappresentata dalla zona fra 
Siena, Orvieto e Perugia, con le botteghe locali di 
miniature, smalti, intagli: qui, intorno al 1390 il 
giovane artista poté iniziare o completare la sua 
formazione, documentata dalla paletta con la Ma- 
donna e santi ora a Berlino e dalla Madonna col 
Bambino della Gall. Naz. dell'Umbria di Perugia. 
In seguito abbandonò Fabriano e per tutta la vita 
vagò attraverso i principali centri dell’Italia cen- 
tro-settentrionale (Venezia, Brescia, Fjrenze, Sie- 
na, Orvieto, Roma) dove, per committenti di al- 
tissimo rango, dipinse tavole e affreschi: questi ul- 
timi, purtroppo quasi tutti perduti, costituirono al- 
trettanti testi fondamentali per i pittori tardogoti- 
ci lombardi e veneziani. Sul suo affresco della sa- 
la del Maggior Consiglio, nel veneziano Palazzo 
Ducale, con la Battaglia navale tra i veneziani e 
Ottone 111 (1409, perduto nell’incendio del 1577), 
sl formarono o si convertirono al gotico J. Bellini, 
il Giambono, Jacobello del Fiore; la cappella da 
lui dipinta dal 1415 al 1417 nell’antico broletto di 
Brescia e di cui resta qualche brano ad affresco, 
era ancora oggetto di studio per C. Tura, cin- 
quant’anni dopo e in un clima culturale ormai 
mutato. Il Pisanello, che completò gli affreschi ini- 
ziati da G. da F. in San Giovanni in Laterano a 


Roma (1427), sarebbe impensabile senza di lui. 
Le opere superstiti di G. da F. non sono molte, 
ma offrono ugualmente un panorama completo 
ed esauriente del suo linguaggio figurativo. Pro- 
cedendo a un livello che non ha mai cedimenti o 
pentimenti, l’artista passò da quel sontuoso e fra- 
gile arabesco che è il polittico di Valle Romita con 
l’Incoronazione della Vergine e santi (databile al 
1405-10; ora a Milano, Brera) al Polittico Quara- 
tesi (1425; ora smembrato fra Londra, Coll. Reali; 
Firenze, Uffizi; Città del Vaticano, Pin. Vaticana; 
e Washington, Nat. Gall.), dove, pur senza abban- 
donare il prezioso apparato di damaschi fioriti, di 
stoffe intessute d’oro, egli dimostra chiaramente 
la sua piena comprensione dei problemi di volu- 
me e di prospettiva che a Firenze sì ponevano 
proprio in quegli anni. In momenti intermedi, dal- 
la successione non sempre chiara, si collocano le 
leggiadre Madonne del Mus. Naz. di San Matteo a 
Pisa e della Nat. Gall. di Washington, la cui fasto- 
sità esteriore potrebbe trovare spiegazione nel 
soggiorno veneziano; negli anni più tardi si collo- 
cano invece la Madonna del Duomo di Orvieto, 
molto consunta, e la famosa tavola con l’ Adora- 
zione dei Magi* dipinta per la Cappella di Palla 
Strozzi inSanta Trinita a Firenze (firmata e datata 
1423, ora agli Uffizi; un elemento della predella, 
con la Presentazione al tempio, al Louvre), dove si 
fondono compiutamente i due aspetti del gotico 
internazionale: l’arabesco lineare che circuisce le 
forme, raffinatissimo anche nella sua convenzio- 
nalità, e l’affascinata attenzione alle cose, di cui so- 
no colte le più minute e sottili verità epidermiche. 


Gentile da Fabriano 


«Madonna con il Bambino»: tempera su tavola, cm 41 X36. 
Pisa, Museo Nazionale di San Matteo. 
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Artemisia Gentileschi 


«Giuditta e Oloferne» (1620 ca): olio su tela, cm 170x136. 
Firenze, Uffizi. 


Gentileschi Artemisia (Roma 1597 - Napoli 1652 
ca) pittrice italiana. Si formò presso il padre, Ora- 
zio G. Dopo il processo per stupro intentato con- 
tro il pittore A. Tassi, si trasferì a Firenze dove la- 
vorò dal 1614 al 1620. Rientrò quindi a Roma 
(1620-26) e si trasferì infine a Napoli (1630-52), 
da dove si assentò solo per un viaggio in Inghilter- 
ra (1638-39). Nelle sue opere riprese e modificò 
più volte le composizioni del padre, alle quali tut- 
tavia conferì asprezze realistiche a lui sconosciute, 
inserendole in contesti drammatici fortemente 
chiaroscurati, nel gusto del caravaggismo napole- 
tano alla cui evoluzione ella stessa contribuì in 
modo determinante (Maddalena, Firenze, Gall. 
Palatina di Palazzo Pitti; Giuditta e Oloferne, Firen- 
ze, Uffizi; altre versioni a Firenze, Gall. Palatina di 
Palazzo Pitti, e a Napoli, Mus. di Capodimonte). 

Gentileschi Orazio (Pisa 1563 - Londra 1639) pit- 
tore italiano. Allievo del fratello A. Lomi, si formò 
nell'ambiente del tardo manierismo toscano. 
Giunto a Roma verso il 1576, si inserì nell’ambien- 
te dei pittori clementini e solo alla fine del secolo 
divenne amico e precoce seguace di Caravaggio. 
A questo periodo appartengono alcune tele (San 
Francesco e l'angelo, 1609 ca, Roma, Gall. Naz. 
d’Arte Antica e Madrid, Prado; David, 1611 ca, 
Roma, Gall. Spada e Dublino, Nat. Gall. of Ire- 
land) e affreschi (Palazzo del Quirinale, 1611 e 
1615-16). Da Roma (in seguito allo scandalo pro- 
vocato dal processo contro il pittore A. Tassi che 
aveva violentato sua figlia Artemisia) si allontanò 
per un soggiorno nelle Marche (Crocifissione, Fa- 
briano, Cattedrale) e in Toscana (1612-13); poi, 
definitivamente, nel 1621. Dopo soste a Genova 
(Danae, 1621 ca, Cleveland, Ohio, Mus.; Annun- 
ciazione, 1623, Torino, Gall. Sabauda) e Parigi, 


giunse nel 1626 in Inghilterra dove restò fino alla 
morte. Della iniziale formazione toscana G. con- 
servò sempre i caratteri composti e la fredda or- 
chestrazione dei colori, dando al realismo caravag- 
gesco un’interpretazione rigorosa, quasi concet- 
tuale, talvolta velatamente erotica e mondana 
(Lot e le figlie, 1621 ca, Berlino, Mus. di Dahlem: 
Ritrovamento di Mosè, Madrid, Prado). Soprattut- 
to nelle opere londinesi, i volumi appaiono defini- 
ti anche per il progressivo schiarirsi della luce che 
acquista una fredda trasparenza (decorazione del- 
la Casa della Regina a Greenwich). 

Gentili o Gentile (secc. xvi e xvm) famiglia di ce- 
ramisti italiani. Attivi a Castelli, in Abruzzo, si de- 
dicarono alla decorazione delle maioliche istoriate 
con motivi mitologici, paesistici e di genere. Capo- 
stipite fu BERNARDINO (notizie 1670-1717), cui suc- 
cessero il figlio CARMINE (1678-1763), allievo di C.A. 
Grue e interprete di modelli caracceschi, e i nipoti 
GIACOMO (1717-65) e BERNARDINO (1727-1813). 
Gentilini Franco (Faenza 1909 - Roma 1981) pit- 
tore italiano. Si formò all'Accademia di Bologna 
e nel 1929 si trasferì a Roma, dove conobbe Sci- 
pione e Mafai. Coniugando suggestioni metafisi- 
che, influenze surreali e un primitivismo ironico 
derivato da P. Klee, compone ambigue immagini 
poliprospettiche dove, in una dimensione di sotti- 
le spaesamento, compaiono cattedrali, periferie, 
nature morte, ritratti femminili. 

Gentz Heinrich (Breslavia 1766 - Berlino 1811) 
architetto tedesco. Allievo di K. von Gontard, 
viaggiò per studio (1790-95) soggiornando a lungo 
a Roma. Rientrato in Germania, si impose come 
uno dei maggiori esponenti del primo classicismo 
tedesco, influenzato dagli architetti francesi della 
«rivoluzione». Fin dalla sua prima opera impor- 
tante, la Zecca di Berlino (1798-1800, demolita 
nel 1886), edificio dai volumi semplici e severi, G. 
perseguì uno stretto rapporto tra la facciata e i ca- 
ratteri di un edificio da un lato e l'impianto inter- 
no e la destinazione d’uso dall’altro. Ricorrendo 
agli ordini architettonici classici (in particolare al 
dorico) ristrutturò, in collaborazione con Goethe, 
il Castello di Weimar e realizzò a Berlino, con la 
partecipazione di K.F. Schinkel, il Mausoleo per 
la Regina Luisa (1810) e il Palazzo della Princi- 
pessa (1811). 

geometrico, stile + greca, arte. 

George Waldemar, Jerzy W. Jarocinsky detto 
(£L.6dzZ 1893 - Parigi 1970) critico d’arte di origine 
polacca. Emigrato a Parigi nel 1911, intraprese 
una carriera di giornalista militante, sostenendo 
la rivoluzione russa. Esordì come critico d’arte 
collaborando con «L'Amour de l’art» (1919), 
quindi con le principali riviste d'arte dell’epoca. 
Sostenitore della pittura indipendente e dell’Eco- 
le de Paris, propugnò un ritorno all’ordine della 
pittura francese basato su una nozione di scuola 
dedotta dal raffronto tra maestri antichi e moder- 
ni (Profitt e perdite dell'arte contemporanea, 
1932). Tale posizione finì per avvicinarlo al con- 
cetto di umanesimo del fascismo. 

Georgi Walter + Scholle, Die. 

georgiana, arte + bizantina, arte (Caucaso me- 
ridionale). 
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Gera da Pisa + Jacopo di Michele. 

Gérard Frangois (Roma 1770 - Parigi 1837) pitto- 
re e incisore francese. Allievo di David dal 1786, 
se ne distinse per la serenità compositiva e la deli- 
catezza cromatica, che improntano tanto i suoi 
quadri mitologici (Amore e Psiche, 1798, Parigi, 
Louvre), quanto i dipinti storici (/ngresso di Enri- 
co Iv a Parigi, Versailles). I suoi raffinati e grade- 
volissimi ritratti furono molto apprezzati in età 
napoleonica, quando G. divenne addirittura riva- 
le di J.-L. David e di A.-J. Gros (Madame Réca- 
mier, 1805, Parigi, Mus. Carnavalet). Nel periodo 
della Restaurazione fu pittore ufficiale di Luigi 
XVIII ed eseguì una cospicua serie di ritratti. 
Gerasimov Aleksandr Michailovié (Kozlov- 
Mikurinsk 1881 - Mosca 1963) pittore sovietico. 
Membro dell’achRR (Unione degli artisti rivolu- 
zionari russi), poi presidente dell’Accademia del- 
le arti dell’uRss, si è affermato come esponente di 
primo piano del realismo socialista con i suoi ri- 
tratti, scene di popolo, paesaggi e vedute urbane 
(Lenin sulla tribuna, 1929, Mosca, Cremlino). 
Gerasimov Sergej Vasil’evié (Mosca 1885-1964) 
pittore sovietico. Studiò prima all’Istituto Stroga- 
nov a Mosca e poi con S.V. Ivanov e K.A. Koro- 
vin. Negli anni Venti subì l'influsso di P. Cézanne 
e A. Derain. In seguito, abbandonato il cauto spe- 
rimentalismo del periodo giovanile, divenne il 
principale rappresentante del realismo socialista 
con opere come Festa Kolckoziana e La madre 
del partigiano (Mosca, Gall. Tretjakov). 
Gerhaert Nikolaus, detto N. Van Leyden o N. di 
Leida (Leida 1430 ca - Wiener Neustadt 1473) scul- 
tore tedesco di origine fiamminga. A Treviri nel 
1462, dove firmò la lastra tombale con l'effigie del 
vescovo Jakob von Sierck (Treviri, Dibzesanmus.), 
fu successivamente a Strasburgo e a Costanza tra il 
1463 e il 1467, stabilendosi quindi a Vienna. Eser- 
citò un vasto influsso sulla scultura tedesca rielabo- 
rando motivi tardogotici secondo un gusto compo- 
sitivo vigorosamente dinamico e un realismo assai 
espressivo nella resa delle figure. Tra i suoi lavori 


maggiori sono il gruppo in pietra con La Vergine, il 
Bambino e sant’Anna, già agli Staatl. Mus. di Berli- 
no, distrutto nell’ultima guerra; la Crocifissione li- 
gnea della Georgskirche di Nòrdlingen (1462); il 
potente busto di Uomo che si sostiene il mento con 
la mano del Mus. de l’Oeuvre Notre-Dame di Stra- 
sburgo; il Crocifisso del vecchio cimitero di Baden- 
Baden ora nella Stiftskirche (1467); la tomba di Fe- 
derico m nella Cattedrale di Santo Stefano a Vien- 
na, iniziata nel 1467 e poi continuata da allievi. 
Gerhard Eduard (Poznan 1795 - Berlino 1867) 
archeologo tedesco. E considerato il fondatore 
dell’archeologia come disciplina scientifica. Dal 
1819 soggiornò a lungo a Roma, dove partecipò 
alla fondazione dell'Istituto di corrispondenza ar- 
cheologica (dal 1871, Istituto archeologico germa- 
nico). Rientrato a Berlino nel 1834, si dedicò al 
Museo archeologico e all’insegnamento universi- 
tario (1844); inoltre fondò la Archaologische Ge- 
sellscha ft e la Archéiologische Zeitung, poi divenu- 
ta Jahrbuch des Instituts (1866). Sostenitore del- 
l’importanza scientifica dei repertori iconografici, 
iniziò nel 1844 l’edizione degli Antike Bildwerke, 
rimasta poi incompiuta. Da ricordare il Rapporto 
volcente (1831) sugli scavi a Vulci, in cui chiarì l’o- 
rigine greca delle ceramiche rinvenute nelle ne- 
cropoli etrusche, e i suoi studi sulla ceramica atti- 
ca, gli specchi etruschi e la mitologia greca (1854-55). 
Géricault Jean-Louis-Théodore (Rouen 1791 - 
Parigi 1824) pittore, incisore e scultore francese. 
Trasferitosi con la famiglia a Parigi nel 1798, fre- 
quentò lo studio di H. Vernet (1808-10), poi quel- 
lo di P.N. Guérin, allievo di J.-L. David, esercitan- 
dosi alla copia dai grandi maestri del passato. Fu 
vicino all’ambiente liberale dei vecchi giacobini e 
dei reduci napoleonici che si riunivano nello studio 
di Guérin. Nel 1816-17 fu in Italia, dove studiò Mi- 
chelangelo, Caravaggio e i manieristi, interpretan- 
do in forme del tutto nuove e di grande libertà pit- 
torica il mondo classico e quello popolare di Roma 
(La corsa dei bérberi, 1816-17, Parigi, Louvre). A 
Roma fece visita a J.-A.-D. Ingres. Nel 1817, al ri- 
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«Ritrovamenito di 
Mosè»(1633 ca): olio su tela, 
cm 242 X281. Madrid, 
Prado. 
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torno in Francia, conobbe e frequentò E. Dela- 
croix. Nel 1819 terminò ed espose al Salon l’im- 
portante Zattera della Medusa* (Parigi, Louvre), il 
suo dipinto più celebre, di dimensioni eccezionali 
(35 m°). L’opera, che fu allora assai osteggiata, ri- 
velava un interesse assolutamente nuovo per la 
cronaca contemporanea (la raffigurazione si rifa- 
ceva a un episodio di un tragico naufragio avvenu- 
to nel 1816) e attestava una cultura nutrita anche 
di modelli cinque-secenteschi, rivissuti con tumul- 
tuosa vitalità. G. si trovò a operare in un ambiente 
dove già le suggestioni romantiche incrinavano il 
mondo neoclassico: F. Giani, uno dei più dramma- 
ticiprotoromantici, aveva lavorato alle Tuileries e 
alla Malmaison; i pittori del caduto impero napo- 
leonico, A.-J. Gros in particolare, sì ispiravano al- 
la tradizione coloristica veneziana e spagnola. 

Nelle prime opere di G., a una composizione clas- 
sica si accompagna una materia pittorica ricca e 
pastosa. L'impianto classicheggiante della Cattura 
del cavallo brado (1817, Rouen, Mus. des Beaux- 
Arts) è già pieno di illuminazioni romantiche; e 
nella Morte di Ippolito (1815, Montpellier, Mus. 
Fabre) è la luce stessa a modellare il corpo emer- 
gente dal fondo scuro. G. entra in rapporto diret- 
to con la realtà da rappresentare, mirando a ri- 
durre la mediazione culturale. Costante è nelle 
sue opere il tema dell’energia. Simboleggiata in 
un primo momento dal cavallo (Cavallo spaventa- 
to dal fulmine, 1813, Londra, Nat. Gall.), essa si 
configura poi come affermazione dell’individuo in 
un contesto di dissoluzione e di oppressione socia- 
le; si vedano i ritratti di alienati mentali (Alienato 
con monomania della gloria militare e Alienata con 
mania del gioco, 1822-23, Winterthur, Coll. 
Reinhart, e Parigi, Louvre), nonché i Suppliziati 
(1818, Stoccolma, Nasjonalmus.; 1819, Ginevra, 
Mus. d’Art et d'Histoire); e i vigorosi disegni sulla 
Tratta dei negri (Parigi, Mus. de l’Ecole Nat. des 
Beaux-Arts), appunti di preparazione a un qua- 
dro non eseguito: tutte opere in cui l'artista elimi- 
na i particolari minuziosi, l’aneddotica, per appro- 


Jean-Louis-Théodore 
Géricault 

1 «Corazziere ferito che 
lascia il campo di 
battaglia» (Salon del 
1814): olio su tela, 

cm 358 x294. Parigi, 
Louvre. 

2 «Alienato con 
monomania della gloria 
militare» (1822-23): olio su 
tela, cm 81 X65. 
Winterthur, Fondazione 
Oskar Reinhart. 


dare a un’evidenza plastica di alto realismo, essen- 
ziale e cromaticamente sobria e severa. G. si inte- 
ressò anche alla litografia, tecnica da poco intro- 
dotta in Francia (1816): alcune litografie del perio- 
do inglese (1820) ritornano sul tema prediletto del 
cavallo, altre si riferiscono al mondo popolare. 
Gerini Niccolò di Pietro (Firenze, notizie dal 1368 
- m. 1415) pittore italiano. Dall'Orcagna e dalla 
scuola senese derivò l'accurato descrittivismo del- 
le prime opere (decorazione della sagrestia di San- 
ta Croce a Firenze). In seguito, per influsso di T. 
Gaddi, maturò composizioni di più ampio respiro, 
ritmate da architetture goticizzanti (resti di affre- 
schi all’interno della loggia del Bigallo a Firenze, 
1368; decorazione di Palazzo Datini e della sala 
capitolare del convento di San Francesco a Prato; 
affreschi nella sala capitolare di San Francesco a 
Pisa, 1392). Nella fase tarda (inizi del sec. xv) si in- 
dirizzò verso soluzioni di forte carica espressiva 
(tavola votiva della Compagnia del pellegrino, Fi- 
renze, Uffizi). Collaborò a più riprese con il pitto- 
re Lorenzo di Niccolò (notizie dal 1392 al 1411), 
che la critica ha erroneamente identificato per 
lungo tempo con suo figlio (affreschi di Prato e Fi- 
renze; trittico alle Gall. dell’Acc., Firenze, 1404). 
Géròme Jean-Léon (Vésoul, Haute-Sa6ne, 1824 
- Parigi 1904) pittore e scultore francese. Allievo a 
Parigi di Delaroche (1840-43), si affermò come 
capofila di una corrente «neogreca» che propone- 
va temi dell’antichità classica, distinguendosi per 
la realistica precisione delle ambientazioni stori- 
che e la sensualità delle figure dalla grazia affetta- 
ta e dall’incarnato marmoreo (Giovani greci assi- 
stono a un combattimento di galli, 1846, Parigi, 
Mus. d'Orsay; // secolo di Augusto, 1855, Amiens, 
Mus.; La morte di Cesare, 1857, Baltimora, Wal- 
ters Art Gall.). In seguito a viaggi in Turchia, Gre- 
cia, Egitto, dipinse anche scene di gusto orientali- 
sta (// prigioniero, 1861, Nantes, Mus. des Beaux- 
Arts). Esponente di spicco della pittura accade- 
mica del Secondo Impero e dei Salon ufficiali (e 
strenuo oppositore della rivoluzione degli impres- 
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sionisti), ebbe numerosi imitatori, ma restò impa- 
reggiabile per la perfezione del grafismo, la raffi- 
natezza formale e l’uso originale di un colorito vi- 
vace. Come scultore operò in marmo, bronzo e 
avorio, spesso ispirandosi ai suoi stessi dipinti. 
Gerstl Richard (Vienna 1883-1908) pittore au- 
striaco. Gli anni della formazione - tra l’Accade- 
mia di Vienna e la scuola dell’ungherese S. Hollo- 
sy a Nagy Banya — furono fortemente segnati an- 
che dall’interesse per la musica: ammirava G. 
Mahler e A. Schònberg, con il quale strinse amici- 
zia (La famiglia Schònberg, 1907, Vienna, Mus. 
Mod. Kunst). La sua opera, influenzata dallo stu- 
dio della pittura di V. Van Gogh, L. Corinth ed E. 
Munch, non risente del clima della Secessione 
viennese, ma si svolge in parallelo con le ricerche 
espressive di E. Schiele e O. Kokoschka configu- 
randosi come prima manifestazione dell’espressio- 
nismo austriaco. Nei suoi paesaggi e ritratti (A/be- 
ro sul Traunsee, 1907, Zug, Kunsthaus; Autoritrat- 
to, 1907, Vienna, Osterreichische Gal.) la violenza 
del colore e le forme disfatte, quasi anticipatrici 
della pittura gestuale e informale, esprimono una 
bruciante intensità emozionale. Morì suicida. 
Gerstner Karl + op art. 
Gerz Jochen + narrative art. 
Gessi Giovan Francesco (Bologna 1588-1649) 
pittore italiano. Di formazione carraccesca, di- 
venne poi seguace del Reni, di cui interpretò il 
classicismo in termini via via più liberi. A perto an- 
che ad altre esperienze (per es. l’opera di G. Lan- 
franco), mostrò nei suoi dipinti una sensibilità vi- 
vace non priva di anticonformismo (Miracoli di 
sant Andrea Corsini, Firenze, Palazzo Corsini; Pe- 
sca miracolosa e Cacciata dei mercanti dal tempio, 
1648, Bologna, Certosa). 
geto-dacica, arte termine con cui si indica la ci- 
viltà artistica fiorita nel territorio dell’attuale Ro- 
mania e nell’area compresa tra i Balcani e la Gali- 
zia, il Ponto e i monti della Slovacchia. Elaborata 
da popolazioni traciche (secondo Strabone i geti 
occuparono le regioni tra il mar Nero e i Carpazi, 
mentre i daci costituivano il gruppo più occidenta- 
le, stanziato all’interno del bacino carpatico, in par- 
ticolare in Transilvania), la cultura g.-d., nelle sue 
prime attestazioni, si sviluppò nelle forme della ci- 
viltà danubiana di Hallstatt e in seguito di La Tène 
(+ celtica, arte); una fisionomia precisa la civiltà g.- 
d. evidenziò solo a partire dal sec. n a.C. per N: 
parsi pienamente nel secolo successivo. In età ellé- 
nistica quest'arte risentì dell'influenza greca, sia 
pure in maniera non uniforme; il peculiare gusto g.- 
d. è ben visibile nella stilizzazione decorativa, nella 
propensione per i motivi vegetali, nell'impiego del- 
la figurazione animale e umana a fini puramente 
ornamentali e secondo una concezione disorganica 
e astratta della forma. Oggetti assai rappresentati- 
vi, spesso rinvenuti in contesti funerari o associati 
in tesori, sono i gioielli, le armature da parata, i re- 
cipienti in metallo nobile e le guarnizioni di fini- 
menti. Molto usato risulta l’argento, con dorature 
che interessano parti della decorazione. I ntrova- 
menti più recenti (per es. i materiali della tomba a 
tumulo di Peretu, in Valacchia, conservati al Mus. 
di Storia della Romania a Bucarest; i numerosi 0g- 


getti d’oro recuperati a Baiceni, in Moldavia) han- 
no arricchito il già cospicuo gruppo dei cosiddetti 
tesori attribuiti alla. g.-d. I geti assorbirono ele- 
menti della cultura romana, in misura notevole, fin 
dagli inizi del sec. 1 d.C. e per i due secoli successivi. 
getto + fusione. 

Geubels Frans (Anversa, notizie 1546-79) arazzie- 
re fiammingo. Membro di una famiglia da cui usci- 
rono numerosi arazzieri nei secc. xv! e xvil. Fu atti- 
voa Bruxelles come direttore di una grande botte- 
ga. Si conoscono almeno un centinaio di sue opere, 
ornate con figurazioni classicistiche di ambito ro- 
manista fiammingo, tra cui alcuni autentici capola- 
vori come le Sette Virtù (Vienna, Kunsthistorisches 
Mus.) da cartoni di M. Coxie. 

Gherardi Antonio (Rieti 1638 - Roma 1702) pit- 
tore e architetto italiano. Artista di cultura com- 
plessa, formatosi presso P.F. Mola e Pietro da 
Cortona, nonché in numerosi viaggi di studio, la- 
vorò a Roma come freschista a Palazzo Nari e a 
Santa Maria in Trivio (1670). Sempre a Roma 
eseguì più tardi i dipinti e le decorazioni in stucco 
per le spettacolari e «pittoresche» architetture, da 
lui stesso progettate, di due cappelle a Santa Ma- 
ria in Trastevere e a San Carlo ai Catinari, dove si 
ispirò rispettivamente al Borromini e al Bernini. 
Gherardi Cristofano, detto il Doceno (Borgo San 
Sepolcro 1508 - Firenze 1556) pittore italiano. Al- 
lievo di Raffaellino del Colle, fu collaboratore del 
Vasari in numerose imprese extrafiorentine (graf- 
fiti esterni e affreschi di vari ambienti di Palazzo 
Vitelli della Cannoniera a Città di Castello, 1534- 
38; decorazione dell’Oratorio del Gesù a Corto- 
na, 1555) e a Palazzo Vecchio (Quartiere degli 
Elementi, 1555-59). Brillante ed estroso decorato- 
re manierista, manifestò la sua vena migliore nelle 
opere autonome, come gli affreschi di tema mito- 
logico di castello Bufalini a San Giustino (1537-54). 
Gherardi Filippo + Coli, Giovanni. 

Gherardini Alessandro (Firenze 1655 - Livorno 
1726) pittore italiano. Allievo di A. Rosi, compì 
un viaggio giovanile nell’Italia settentrionale, con 
tappe sicure a Parma e Venezia dove guardò so- 
prattutto al Correggio e a Paolo Veronese, ma si 
interessò anche ai genovesi. Sua prima opera pub- 
blica è il soffitto della chiesa di San Jacopo tra i 
Fossi a Firenze con il Trionfo della Fede, che evi- 
4denzia l’attenzione per le opere fiorentine di L. 
Giordano. Condivise con A.D. Gabbiani e P. 
Dandini le maggiori imprese decorative fiorenti- 
ne, affrescando i palazzi Corsini, Giugni, Ginori, 
Frescobaldi, e alcune ville di campagna. Soprat- 
tutto gli affreschi di Palazzo Corsini lo mostrano 
artista estroso e controcorrente, impegnato nel 
recupero degli umori anticlassici del Seicento to- 
scano, da Giovanni da San Giovanni al Volterrano. 
Gherardini Melchiorre, detto il Ceranino (Mila- 
no 1607-68) pittore e incisore italiano. Genero, se- 
guace e collaboratore del Cerano, ne ereditò lo 
studio. Dipinse tele, anche di soggetto profano 
(Ratto di Elena, Milano, Castello Sforzesco), e af- 
freschi (1637-41, Varallo, Sacro Monte) in cui va- 
lorizzò gli effetti teatrali del maestro con equili- 
brati spunti narrativi (Martirio di sant’Agne- 
se, Novara, San Martino). E autore anche di una 
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notevole raccolta di incisioni con Capricci di varie 
figure. 
Gherardo delle Notti + Van Honthorst, Gerrit. 
Gherardo di Giovanni del Fora (Firenze 1444- 
97) pittore, miniatore e mosaicista italiano. Con il 
fratello Monte eseguì numerose miniature, tra cui 
quelle per la Bibbia di Mattia Corvino (Firenze, 
Biblioteca Laurenziana) e per un Messale (Firen- 
ze, Bargello), nello stile del Ghirlandaio, con mar- 
gini riccamente decorati di motivi «all’antica» (fi- 
gure mitologiche, candelabre, grottesche). Fu an- 
che pittore (Combattimento di Amore e Castità, 
Londra, Nat. Gall.) e mosaicista (Cappella di San 
Zanobi in Santa Maria del Fiore a Firenze). 
Ghermandi Quinto (Crevalcore, Bologna, 1916 - 
Bologna 1994) scultore italiano. Dopo una prima 
esperienza figurativa, la sua produzione plastica 
(ferri saldati e bronzi) è confluita, dal 1955-56, 
nell’area dell’informale passando dalle stilizzazio- 
ni segniche dei secondi anni Cinquanta a immagi- 
ni zoomorfiche e fitomorfiche (A/a, 1959, Trieste, 
Mus. Revoltella) e a esiti puramente materici. 
Gheteel o Ghieteels, famiglia di arazzieri fiam- 
minghi attivi nel sec. xvi. JAN o Jean (Bruxelles 
1488, notizie sino al 1560 ca) fu capo di un’impor- 
tantissima bottega da cui uscirono alcuni tra i più 
sontuosi arazzi fiamminghi di tutti i tempi, quali la 
Battaglia di Pavia (Napoli, Mus. di Capodimonte) 
e le Cacce di Massimiliano (Parigi, Louvre) su car- 
toni di B. Van Orley. Le opere di suo figlio FRANS 
o Frangois (notizie 1561-81), che nel 1564 vendet- 
te una serie di Storie di Ciro a Emanuele Filiberto 
di Savoia, non sono ancora state identificate. 
Ghezzi Pier Leone (Roma 1674-1755) pittore e 
disegnatore italiano. Si dedicò con gusto eclettico 
alla pittura, soprattutto ad affresco, in diverse 
chiese romane e nella Villa Falconieri di Frascati 
(1727), dove trattò scene di vita contemporanea. 
La sua fama è però affidata alla ricchissima serie 
di disegni, che costituisce un eccezionale reperto- 
rio bonariamente caricaturale della società del 
suo tempo (album detto del Mondo nuovo, Città 
del Vaticano, Biblioteca Vaticana). 
Ghiberti Lorenzo (Firenze 1378-1455) orafo, scul- 
tore, architetto, scrittore d’arte italiano. Iniziò la 
sua attività come orafo, e nel 140], ritornato da 
Pesaro dove lavorava come pittore per i Monte- 
feltro, partecipò con la formella del Sacrificio di 
Isacco (Firenze, Bargello) al famoso concorso per 
la seconda porta del Battistero fiorentino, da cui 
uscì vincitore (sia pur contrastato) su Brunelle- 
schi. Al fianco di questi, come architetto dell’Ope- 
ra del Duomo, doveva trovarsi ancora dopo qual- 
che anno, nella lunga e contrastata vicenda della 
cupola del Duomo (1430-36); ma in questo campo 
sarebbe stato costretto a cedere il passo al genio 
innovatore di Brunelleschi. La seconda porta del 
Battistero (1403-24) ricalca, rinnovando original- 
mente il naturalismo delle correnti tardogotiche, il 
modello della prima porta di Andrea Pisano, 
scompartita in 28 formelle a cornice mistilinea con 
le Storie di Cristo, gli Evangelisti e i Padri della 
Chiesa. Sulla scia di questo prestigioso impegno 
affluirono a G., che nel frattempo aveva organiz- 
zato una attivissima bottega specializzata nelle fu- 
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«Incontro della regina di Saba con Salomone»: formella in 
bronzo dorato, cm 79 X79, della Porta del Paradiso 
(1425-52) nel Battistero di Firenze. 


sioni in bronzo, le commissioni per la chiesa di Or- 
sanmichele (il San Giovanni Battista, 1414; il San 
Matteo, 1419-22; il Santo Stefano, 1425-29), e per il 
fonte battesimale di Siena (Battesimo di Cristo e 
Battista di fronte a Erode, 1417-27). Dopo un bre- 
ve soggiorno veneziano (1424), ricevette nel 1425 
la commissione per la terza porta del Battistero, 
quella che Michelangelo definì «del Paradiso», 
terminata solo nel 1452, con Storie bibliche distri- 
buite in dieci riquadri, secondo una scelta dettata 
dall’umanista L. Bruni. Abbandonato ogni lega- 
me con l’arte medievale, le soluzioni compositive 
della terza porta dimostrano l’aggiornamento di 
G. sugli orientamenti della cultura umanistica e 
sui principi della rappresentazione prospettica di 
Brunelleschi e Donatello. In questi anni G. portò 
a termine anche l’arca dei Tre Martiri (1428, Fi- 
renze, Bargello) e l’arca di San Zanobi, 1442, nel 
Duomo fiorentino. Scultore raffinatissimo, educa- 
to nell’arte sottile dell’orafo (dice il Vasari della 
formella del 1401 che «pareva fatta non di getto e 
rinettata coi ferri, ma col fiato»), fu il maggiore 
erede della tradizione gotica toscana, che, rispetto 
alle altre scuole italiane, risulta contenuta e com- 
posta, sempre attenta a modelli classici. Ebbe fra i 
suoi aiuti nella rinettatura della prima porta il gio- 
vane Donatello, dall’opera del quale derivò, per le 
storie bibliche della seconda porta, sia il nuovo ta- 
glio della composizione, non più vincolata dalla 
cornice gotica, sia le nuove soluzioni prospettiche, 
che tuttavia non perseguì col rigore di Donatello. 
G. infatti non volle rinunciare a mettere in risalto 
nelle figure i più raffinati e affascinanti valori del- 
la linearità tardogotica, né a dispiegare il festoso 
naturalismo dei rilievi degli stipiti della porta, 
affollati di fiori, frutti e animali. Negli ultimi anni 
di vita compose un trattato in tre libri, i Commen- 
tari, iniziato nel 1447. Ancora arcaico è in gran 
parte il contenuto del primo, in cui G. esalta l'an- 
tichità desumendo da testi antichi (Plinio, Vitru- 
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vio ecc.) regole, norme e notizie. Anche il terzo, 
incompiuto, tratta dell'ottica, dell'anatomia e del- 
la teoria delle proporzioni sulla base dei trattati 
scientifici dell'antichità e del medioevo. Di straor- 
dinario interesse è invece il secondo libro, prima 
vera storia dell’arte moderna, dove, partendo da 
Giotto, G. tratta con grande acume e per diretta 
esperienza e conoscenza le maggiori personalità 
artistiche del Trecento e del Quattrocento, inse- 
rendo anche la propria autobiografia. 

Ghiberti Vittorio (Firenze 1416-96) scultore ita- 
liano. Aiuto del padre Lorenzo nell'esecuzione 
della terza porta del Battistero, eseguì la base del 
cosiddetto /dolino (Firenze, Mus. Archeologico) 
e il fregio (1454) della prima porta del Battistero 
(opera di Andrea Pisano); il modellato nervoso, 
desunto dal padre ma arricchito di nuova dinami- 
cità, si ritrova in vari bronzetti a lui attribuiti (Ber- 
lino, Staatl. Mus.; Venezia, Mus. Correr). 

ghiera sagoma dell'+ arco, sia come struttura sia 
come fascia decorativa. E detta anche mostra. 
ghimberga frontone stretto e alto, a forma di 
triangolo isoscele, fiancheggiato da due pinnacoli; 
è tipico dell’architettura gotica. 

Ghinzani Alberto (Valle Lomellina, Pavia, 1939) 
scultore italiano. Formatosi all'Accademia di Bre- 
ra a Milano con M. Marini, lavora sul rapporto 
della forma plastica con lo spazio sia utilizzando 
materiali tradizionali (bronzo) sia sperimentan- 
done di nuovi, industriali (vetroresina) e «poveri» 
(garze, lamiere, cartoni), spesso integrati da inter- 
venti con il colore, per una ricerca dove la sottile 
sensibilità materica riesce ad animare spazi archi- 
tettonicamente strutturati (Autoritratto nello stu- 
dio, 1985, Mannheim, Stadt. Kunsthalle; Monu- 
mento alla Repubblica, 1988, Seregno, Milano; 
Meridiana, 1993, Darmstadt, Università). Dal 
1992 insegna all'Accademia di Brera. 
Ghiringhelli Virginio, detto Gino G. (Milano 
1898 - San Vito di Bellagio, Como, 1964) pittore 
italiano. Allievo di C. Tallone e A. Alciati all’Ac- 
cademia di Brera a Milano, dopo l'iniziale pae- 
saggismo di tradizione lombarda, nel corso degli 
anni Trenta mise a punto un linguaggio astratti- 


sta-geometrico (Composizione n. 5, 1934, Geno- 
va, Mus. di Arte Cont.). Il suo contributo all’a- 
strattismo fu anche teorico-programmatico - fo- 
tomontaggio-manifesto Antiarchitettura per la Wi 
esposizione del Movimento per l’architettura ra- 
zionale (Roma 1931); presentazione della 1 Mo- 
stra collettiva di arte astratta italiana (Torino, Stu- 
dio Casorati-Paulucci, 1935) — e organizzativo: nel 
1930, infatti, rilevò con 1 fratelli Peppino e Livio la 
Galleria di via Brera di P.M. Bardi trasformando- 
la, con il nome di Gall. del Milione, nel principale 
centro dell’astrattismo italiano degli anni Trenta. 
Ghirlandaio Davide, D. Bigordi detto (Firenze 
1452-1525) pittore italiano. Fratello di Domenico, 
fu suo collaboratore (fra l’altro nel ciclo di affre- 
schi in Santa Maria Novella a Firenze) e ne ripre- 
se i modi stilistici anche nelle opere autonome 
(Croci fissione, Firenze, Santa Apollonia; Santa 
Lucia, Firenze, Santa Maria Novella). Morto il 
fratello, si dedicò prevalentemente al mosaico (la- 
vori perduti nelle cattedrali di Siena e di Orvieto; 
Madonna e angeli, 1496, Parigi, Mus. di Cluny; 
Annunciazione nella lunetta del portale della 
Santissima Annunziata a Firenze, 1509). 

Ghirlandaio Domenico, D. Bigordi detto (Firen- 
ze 1449-94) pittore italiano. Il soprannome con 
cui è noto gli deriva dall'attività del padre, orafo, 
che creava «ghirlande» per le acconciature delle 
gentildonne fiorentine. Dopo un primo periodo 
di apprendistato nella bottega paterna, agli inizi 
della sua attività di pittore si accostò alla maniera 
di A. Baldovinetti e al Verrocchio: appartengono 
a questo periodo le figure di Santi nella Pieve di 
Cercina, la Madonna della Misericordia e la Pietà 
nella Cappella Vespucci nella chiesa di Ognissan- 
ti a Firenze (1472) e il ciclo di affreschi con Storie 
di santa Fina nella Collegiata di San Gimignano 
(1475). Coni fratelli Davide e Benedetto e con il 
cognato B. Mainardi organizzò una attivissima 
bottega che gli consentì di imporsi anche a Firen- 
ze, soprattutto dopo la sua partecipazione, negli 
anni 1481-82, alla decorazione delle pareti della 
Cappella Sistina in Vaticano, accanto al Perugino, 
al Botticelli, a C. Rosselli e ad altri maestri di pri- 
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«Nascita della Vergine»: 
affresco del ciclo con 
«Storie della Vergine e 
del Battista» (1486-90) 
nella Cappella 
Tornabuoni in Santa 
Maria Novella a Firenze. 
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mo piano (dei due episodi qui affrescati sussiste 
solo la Chiamata di San Pietro). Risalgono agli 
stessi anni altri affreschi per la chiesa e il conven- 
to di Ognissanti a Firenze (San Gerolamo nello 
studio, 1480, e Ultima Cena nel refettorio) e la de- 
corazione della Sala dei Gigli in Palazzo Vecchio. 
Artista di ampia cultura figurativa, aperto alle 
suggestioni sia del naturalismo fiammingo sia di 
modelli classici, abile nell’orchestrazione delle 
composizioni e piacevole narratore, aggiornato e 
tuttavia lontano dalle inquietudini e dalle speri- 
mentazioni di altri maestri contemporanei, diven- 
ne il pittore prediletto delle famiglie fiorentine 
più legate ai Medici, che egli celebrò in importan- 
ti cicli di affreschi ritraendone i principali espo- 
nenti accanto ai protagonisti delle storie sacre: 
Storie di san Francesco nella Cappella Sassetti in 
Santa Trinita (1485), Storie della Vergine e del 
Battista nel coro di Santa Maria Novella, dipinte 
per i Tornabuoni tra il 1486 e il 1490. Tra le sue 
opere più note sono anche importanti pale d’alta- 
re: Madonna in trono e santi (1483, Firenze, Uffi- 
zi), Adorazione dei pastori (Firenze, Santa Trini- 
ta), Adorazione dei Magi (1488, Firenze, Spedale 
degli Innocenti), Visitazione (1491, Parigi, Lou- 
vre), Madonna in gloria e santi (Monaco, Alte 
Pin.); e acuti ritratti come il Vecchio e nipote (Pa- 
rigi, Louvre) o Francesco Sassetti e il figlio (New 
York, Metropolitan Mus.). 

Ghirlandaio Ridolfo, R. Bigordi detto (Firenze 
1483-1561) pittore italiano. Figlio di Domenico, si 
accostò nelle prime opere a Fra’ Bartolomeo 
(Madonna e santi, 1503, Firenze, Gall. dell’Acc.) e 
a Piero di Cosimo (Incoronazione della Vergine, 
1504, Parigi, Louvre), pervenendo, sotto l’influen- 
za di Raffaello, a un decoro formale d’impronta 
classicista (Ritratto di dama, 1508, Firenze, Gall. 
Palatina di Palazzo Pitti). Più tardi il suo segno in- 
cisivo e il suo vivace colorismo trovarono limpida 
espressione, più che negli affreschi (1514, Cappel- 
la dei Priori in Palazzo Vecchio), in opere ricche 
di una fresca, domestica verità (Natività, 1510, Bu- 
dapest, Mus. des Beaux-Arts; Storie di san Zano- 
bi, 1517, Firenze, Gall. dell’Acc.). All’ultima fase 
spetta il grande affresco con la Cena nel refettorio 
di Santa Maria degli Angeli (1543). 

Ghirri Luigi (Scandiano, Reggio Emilia, 1943 - 
Roncocesi, Reggio Emilia, 1992) fotografo italia- 
no. Autodidatta, si formò guardando ai grandi 
maestri della fotografia (E. Atget, A. Sander, W. 
Evans e L. Friedlander) e alla tradizione artistica 
d'avanguardia; su tali basi ha sviluppato inizial- 
mente una ricerca sui codici del linguaggio foto- 
grafico dai marcati risvolti concettuali, che si è 
concretizzata nei cicli degli anni Settanta, da 
Atlante a Infinito a Kodachrome. Dagli anni 
Ottanta ha rivolto il suo interesse soprattutto al- 
l'architettura e al paesaggio italiano, delineando 
una nuova iconografia tesa a recuperare una di- 
mensione immaginativa ed emotiva al di là dei tra- 
dizionali stereotipi visivi in cicli di grande armonia 
cromatica e suggestione poetica (Topographie- 
Iconographie, 1982; Viaggio in Italia, 1984; Paesag- 
gio italiano, 1989; Il profilo delle nuvole, 1989). 
Ghisi Giorgio (Mantova 1520-82) incisore e orafo 


italiano. Educatosi all’arte di Raffaello e di Giulio 
Romano, si specializzò nella stampa di riprodu- 
zioni di dipinti celebri (Danae e Perseo da Giulio 
Romano, 1543; Sibille e Profeti, dalla Cappella Si- 
stina, 1549). Riprodusse in dieci tavole anche il 
Giudizio universale di Michelangelo. Numerosi i 
soggetti erotici e boscherecci derivati dal Prima- 
ticcio e da L. Penni. 

Ghissi Francescuccio (Fabriano, notizie 1345-74) 
pittore italiano. Fu seguace di A. Nuzi, col quale 
spesso collaborò e del cui stile risentì profonda- 
mente. Tipiche le sue Madonne dell’Umiltà (una 
firmata, del 1359, si trovava a Fabriano nella chie- 
sa di Santa Lucia ed è oggi nella locale Pin.; un’al- 
tra, del 1374, è in Sant'Andrea a Montegiorgio; 
una terza, già nella chiesa di San Domenico a Fer- 
mo, è oggi esposta nella locale Pin. comunale). 
Giachetto o Jacques, di Arras (notizie 1442-58) 
arazziere francese. E il maggiore fra quanti ope- 
rarono in Italia nel sec. xv. Lavorò a Siena, Roma, 
Firenze; tra le sue opere, tutte perdute, si ricorda- 
no copie degli affreschi di A. Lorenzetti col Buon 
Governo e il Cattivo Governo (1446), scomparse 
nel sec. xIx. 

Giacomelli Mario (Senigallia, Ancona, 1925- 
2000) fotografo italiano. Ha sviluppato la sua ri- 
cerca in polemica con la prevalente funzione do- 
cumentaristica della fotografia privilegiandone il 
versante lirico, come attestano le ricercate corri- 
spondenze con testi poetici evocati nei titoli delle 
sue serie e la predilezione per tematiche esisten- 
ziali (la vecchiaia, la malattia, la morte, la vita de- 
gli umili). Alla serie sugli ospizi (Verrà la morte e 
avrà i tuoi occhi) sono seguite quelle sul paesino 
abruzzese di Scanno (1957-59) e sul seminario del- 
la cittadina natale marchigiana (/o non ho mani 
che accarezzino il volto, 1962-63). L’esasperazione 
dei contrasti tra bianchi e neri e la salda impagina- 
zione geometrica dei paesaggi (ottenuta con effet- 
ti di sfocatura dell'orizzonte e con la restituzione 
materica del tracciato dei solchi) sono condotte fi- 
no a esiti di astrazione segnica ed evocazione poli- 
materica (Bando, 1998), suggerendo una trasfigu- 
razione interiore della mera registrazione visiva. 
Giacometti Alberto (Stampa 1901 - Coira 1966) 
scultore e pittore svizzero. Figlio di Giovanni, pit- 
tore di paesaggi alpini, cominciò a disegnare, di- 
pingere e scolpire in giovanissima età. Nel 1922 è 
a Parigi, dove segue i corsi di scultura di E.-A. 
Bourdelle all'Accademia della Grande Chaumiè- 
re. Ma per la sua formazione artistica hanno mag 
giore importanza l’arte cicladica e africana e i 


27, entrambi a Zurigo, Kunsthaus). Da 
parte del gruppo surrealista (con cui 
1935) e realizzò sculture nelle quei 
l’idea surrealista degli oggetti «£ 
simbolico». Boccia sospesa (18k0W4Migo, Kunst- 
haus) introduce il problerga Allo segzio e della 
sua delimitazione, che dfMllersfetepina costante 
della ricerca di G. Doy{e[Atmgel surrealismo, 
riprese quella figurazioNe@a&s? di riferimenti ai 
primitivi di cui aveva già delfePdiverse prove: un’o- 
pera come L'oggetto invisibile (1934-35, New 
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York, Smith Coll.), un nudo femminile, prelude ai 
successivi sviluppi formali del suo lavoro, caratte- 
rizzato da una sorta di naturalismo schematico. 
Dopo la guerra G. riprese a dipingere e disegnare 
dal vero i familiari, i paesaggi e gli oggetti che lo 
circondavano. Le figure sono fisse, immobili, rigi- 
damente frontali, delineate attraverso un segno 
che si infittisce o si dirada seguendo la trama di re- 
lazioni degli oggetti fra loro e con lo spazio circo- 
stante: la cornice che spesso l’artista costruisce at- 
torno alle figure ha invece la funzione di isolarle 
simbolicamente nello spazio. La sua opera plasti- 
ca e pittorica (da quest’ultima il colore è spesso 
pressoché assente) trova i connotati definitivi: i 
busti-ritratto del fratello Diego, le lunghe filiformi 
figure di donna, alcuni «frammenti anatomici» (la 
Mano, il Naso, la Gamba), i rari animali (il Cane, 
il Gatto), i ritratti della madre, i paesaggi di Stam- 
pa, evidenziano il rapporto tra la massa centrale e 
lo spazio che l’avvolge e la corrode: i contorni, 
continuamente frantumati, suggeriscono e vanifi- 
cano a un tempo le diverse presenze. In questa 
traduzione formale della condizione dell’uomo — 
sviluppata anche nella scultura — G. è vicino alle 
problematiche dell’esistenzialismo: non a caso un 
interprete attento della sua pittura è stato J.-P. 
Sartre, che vi ha colto l’accentuazione dell’inac- 
cessibilità degli oggetti e delle «distanze» tra gli 
uomini (1954), 

Giacometti Augusto (Stampa 1877 - Zurigo 
1947) pittore svizzero. Allievo di E. Grasset a Pa- 
rigi, si espresse nelle prime opere in un linguaggio 
tipicamente art nouveau (La notte, 1903; Adamo 
ed Eva, 1907, entrambe a Zurigo, Kunsthaus). 
Rientrato a Zurigo dopo un lungo soggiorno in 
Italia, prese parte al movimento dada svizzero. Le 
opere di questo periodo sono astratte, fondate su 
un uso estremamente libero del colore che già nei 
primi anni Dieci sembrava quasi anticipare la pit- 
tura informale (Ascensione del Piz Duan, 1912; 
Tagliapietre, 1913, entrambi a Zurigo, Kun- 
sthaus). Tornò più tardi alla figurazione ( Azalee 
in fiore, Basilea, Kunstmus.). Assai intensa, negli 
annitra le due guerre, la sua attività di decoratore 
(Zurigo, vestibolo del municipio) e di disegnatore 
di vetrate per chiese. 


Alberto Giacometti 

1 «Nudo» (1949): olio su 
tela, cm 81 X63. Londra, 
Hanover Gallery. 

2 «Boccia sospesa» 
(1930): gesso e ferro. 
Zurigo, Kunsthaus. 

3 «Donna veneziana HMI» 
(1956): scultura in 
bronzo, hcm 120. Coll. 
priv. 
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Giacometti Giovanni (Stampa 1868 - Glion 1933) 
pittore svizzero. Studiò a Monaco (1886-87) e al- 
l’Académie Julian di Parigi (1888-91); nel 1893 fu 
in Italia. Trascorse in patria tutto il resto della sua 
vita, ritraendo paesaggi alpini e aspetti della vita 
in montagna. Fondamentale per la sua pittura fu il 
rapporto con G. Segantini, ma subì in seguito an- 
che l'influsso di V. Van Gogh e P. Cézanne, ac- 
centuando progressivamente la compattezza e la 
solidità delle forme (La lampada, 1912, Zurigo, 
Kunsthaus). 

Giacomo da Campione + campionesi, maestri. 
Giacomo di Mino del Pellicciaio (Siena 1320 ca 
- ? prima del 1396) pittore italiano. Fu uno dei 
maggiori protagonisti della pittura senese del se- 
condo Trecento. Si affermò come raffinato prose- 
cutore di S. Martini e Lippo Memmi, i cui modi 
tradusse in forme semplificate, senza tuttavia ab- 
dicare al gusto per la preziosità dei materiali e per 
la fine esecuzione (Madonna col Bambino, 1342, 
Sarteano, chiesa dei santi Martino e Vittoria; Spo- 
salizio mistico di santa Caterina, 1362, Siena, Pin. 
Naz.). Il punto più alto della sua produzione è co- 
stituito dall’/Incoronazione della Vergine del Mus. 
Civ. di Montepulciano, databile poco dopo il 
1350. 

Giambologna Jean de Boulogne detto (Douai 
1529 - Firenze 1608) scultore fiammingo attivo in 
Italia. Formatosi in patria nella bottega dello scul- 
toreJ. Dubroeucq, si recò a Roma intorno al 1550 
per studiare le statue antiche nelle collezioni pri- 
vate e le opere di Michelangelo. Il contatto con 
l’arte di Michelangelo sviluppò nel giovane fiam- 
mingo la propensione alla forte tensione dinamica 
delle figure. Al ritorno dal viaggio romano si 
fermò a Firenze, dove venne ospitato dal mecena- 
te fiorentino B. Vecchietti. Studiò le sculture del 
Tribolo e di Perino da Vinci e fu introdotto dal 
Vecchietti alla corte di Francesco 1 de’ Medici. 
Nei primi anni della sua attività per i Medici, che 
dal 1561 gli pagarono uno stipendio mensile, G. 
produsse sculture per spettacoli pubblici e piccoli 
marmi e bronzi da collezione. Dopo aver parteci- 
pato al concorso per una fontana in piazza della 
Signoria, vinto dall’Ammannati, eseguì la sua pri- 
ma opera di notevoli dimensioni, Sansone e un Fi- 
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1 «Ratto della Sabina» (1574-80): gruppo in marmo, 
hem 410. Firenze, Loggia dei Lanzi. 

2 «Astronomia»: bronzo, h cm 39. Vienna, 
Kunsthistorisches Museum. 


listeo (1562 ca, oggi a Londra, Victoria and Al- 
bert Mus.), e nel 1571 realizzò per il parco medi- 
ceo di Pratolino, progettato dal Buontalenti, la 
statua colossale dell'Appennino, presentato come 
un gigante nell'atto di sorgere dalla terra, ancora 
semimprigionato dagli elementi naturali. Negli 
anni successivi divenne a Firenze lo scultore più 
amato dai Medici, fornendo opere per edifici pri- 
vati (la Fontana dell'Oceano, 1575, e la Venere 
della grotticella per Boboli) e pubblici (il Ratto 
della Sabina, 1574-80, e l’Ercole e Nesso per la 
loggia dei Lanzi) e contribuendo alla celebrazione 
dei granduchi (statue equestri di Cosimo / e di 
Ferdinando 1 rispettivamente per piazza della Si- 
gnoria e piazza della Santissima Annunziata; rilie- 
vì dedicati alla vita di Cosimo 1, Gall. Palatina di 
Palazzo Pitti). Fra le altre città italiane che gli affi- 
darono importanti commissioni pubbliche vi fu- 
rono Lucca, Genova, Bologna (Fontana del Net- 
tuno, 1563-66). La circolazione immediata presso 
le corti di tutta Europa delle sue statue di piccolo 
formato, in marmo e in bronzo, fu alla base della 
fortuna dell'artista, che ebbe numerosi seguaci in 
Italia, in Germania e nelle Fiandre. G. occupa un 
posto di rilievo nella storia della scultura europea 
per aver gettato un ponte fra rinascimento e ba- 
rocco, fra l’opera di Michelangelo e quella del 
Bernini. 

Giambono (Venezia 1400 ca - 1462) pittore ita- 
liano. Già attivo nel 1420, operò nei modi del tar- 
do gotico internazionale. Toccato dagli insegna- 
menti di Gentile da Fabriano, ne riprese la son- 
tuosità cromatica nei modi di una complicazione 
grafica lussuosa e decadente (Polittico, Fano, Mus. 
Civ.; Madonna del cardellino, Venezia, Mus. Cor- 
rer; San Michele, Settignano, Coll. Berenson, pro- 


veniente da un grande polittico smembrato), unen- 
do spesso allo sfarzo dei colori e degli ori una sorta 
di dolorosa espressività: Dormitio Virginis (Vero- 
na, Mus. di Castelvecchio.). Nelle opere tarde, co- 
me gli affreschi della tomba Serego in Sant Ana- 
stasia a Verona (1432) e i mosaici su suo disegno 
della Cappella dei Mascoli in San Marco a Vene- 
zia, affiora talvolta una ricerca di plasticità che 
sembra connettersi alle nuove idee rinascimentali. 
Giampietrino Giovan Pietro Rizzoli detto (attivo 
a Milano dal 1508 al 1549) pittore italiano. Si 
formò a Milano in stretto ambito leonardesco for- 
se già alla fine dell'ultimo decennio del Quattro- 
cento; la sua personalità artistica emerge da un 
gruppo di opere di sicura affinità stilistica, a lui 
tradizionalmente attribuite, tra cui spiccano raffi- 
nate Madonne (Milano, Brera e Pin. Ambrosiana; 
Roma, Gall. Borghese) e dipinti profani come la 
Ledaconi figli (Kassel, Staatl. Mus.) ispirata a un 
perduto prototipo leonardesco. Capisaldi della 
sua produzione, che dapprima presenta evidenti 
affinità con i modi di Marco d'Oggiono e in segui- 
to risente di Cesare da Sesto, sono il Polittico di 
san Pietro della chiesa di Ospedaletto Lodigiano 
(1515 ca) e la Madonna e santi in San Marino a 
Pavia (1521). 

Gian Cristoforo Romano (Roma 1465 ca - Lo- 
reto, Ancona, 1512) scultore, orafo, architetto e 
medaglista italiano. Figlio dello scultore Isaia da 
Pisa e formatosi a Roma probabilmente con A. 
Bregno, fu attivo a Urbino e Ferrara (busto mar- 
moreo di Beatrice d'Este, 1490, Parigi, Louvre, 
scolpito per le nozze con Ludovico il Moro) e alle 
corti degli Sforza e dei Gonzaga, diffondendo una 
maniera colta e classicheggiante. Di grande rilie- 
vo la tomba di Gian Galeazzo Visconti (1494-97) 
eseguita con largo intervento di collaboratori nel- 
la Certosa di Pavia. Concepita come un monu- 
mento isolato, appare una felice fusione tra archi- 
tettura e scultura; l'opera ebbe un largo seguito in 
Italia e in Francia. L’artista eseguì inoltre varie 
medaglie (per Isabella d'Este a Mantova e per 
Giulio 1 a Roma) e lavorò col Bramante ai pro- 
getti per la Basilica di Loreto. 

Giandante X pseudonimo di Dante Pescò (Mila- 
no 1899-1984) pittore e scultore italiano. Autodi- 
datta e «refrattario» (di qui la scelta di sostituire il 
cognome con una X), partecipò alle biennali di 
arti decorative di Monza con «sintesi architettoni- 
che-scultoriche-pittoriche» d’impronta costrutti- 
vista. Nel 1924 iniziò a collaborare al quotidiano 
comunista «L'Unità» con disegni caratterizzati da 
elementari schematizzazioni. Negli anni seguenti 
tale stile, tendente da un lato a un’astrazione ricca 
di valori simbolici, dall'altro alla semplificazione 
della figura entro essenziali schemi geometrici, 
venne sviluppato sia in incisioni sia in sculture, 
per le quali sperimentò anche materiali poveri co- 
me cemento e carbone. Partecipò alla guerra di 
Spagna nelle Brigate internazionali, svolgendovi 
un'intensa attività grafica (illustrazioni per gior- 
nali, manifesti e volantini). Nuovamente a Milano 
dopo il 1945, si dedicò principalmente a una pittu- 
ra di matrice espressionista. 

Gianfranco da Tolmezzo G. dal Zotto detto 
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(Tolmezzo, notizie 1482-1510) pittore italiano. In- 
fluenzato da Mantegna e B. Vivarini, operò in 
area friulana (affreschi in San Nicolò di Comelico, 
1482; in Sant'Antonio a Barbeano, 1489; nella 
Parrocchiale di Provesano, 1496 ecc.; polittico in 
San Martino di Socchieve), esprimendosi in uno 
stile di colorita vena popolaresca e di rude carica 
espressiva, non privo di rapporti con la coeva pittu- 
ra tirolese, di cui era allora esponente M. Pacher. 
Giani Felice (San Sebastiano Curone, Alessan- 
dria, 1758 - Roma 1823) pittore e disegnatore ita- 
liano. Trasferitosi a Roma ventenne, si impose su- 
bito per l'energia e la tensione visionaria delle sue 
opere, che non sfiguravano al confronto con quel- 
le di H. Fiissli (a Roma tra il 1769 e il 1777), W. 
Blake, J. Flaxman. Fu molto attivo come decora- 
tore, in particolare tra Roma e Faenza: si ricorda- 
no gli affreschi di Palazzo Doria a Roma (1780); 
la Gall. dei Cento Pacifici a Faenza (1786); le de- 
corazioni per l’Ermitage a San Pietroburgo ese- 
guite in collaborazione con Cristoforo Unterber- 
ger, a Roma, nel 1788; le decorazioni di Palazzo 
Altieri (1789) e della palazzina del Vasanzio a 
Villa Borghese, pure a Roma (1792-93); e quelle 
per Palazzo Laderchi a Faenza (1794). Dopo un 
soggiorno a Parigi, durante il quale lavorò alle 
Tuileries per incarico di Napoleone, eseguì a Ro- 
ma la decorazione del Palazzo di Spagna (con la 
collaborazione di L. Coccetti) e quella degli ap- 
partamenti napoleonici tra il 1811 e il 1812. In un 
secondo viaggio a Parigi affrescò la Villa Mont- 
morency di Antonio Aldini, segretario di stato del 
Regno Italico. Fu un disegnatore inesauribile 
(gran parte dei suoi disegni è conservata a Roma, 
Gabinetto Naz. delle Stampe), di forte immagina- 
zione drammatica e dinamica. Il momento degli 
ideali repubblicani e dell'ascesa napoleonica ebbe 
profonda influenza su G., che seppe recuperare la 
classicità con la profonda adesione alle vicende 
del presente e con alta forza mitografica. 
giapponese, arte civiltà artistica che si sviluppa 
nell'arcipelago con caratteristiche proprie, fino a 
quando non subisce l'influenza cinese che, pene- 
trata inizialmente attraverso la mediazione corea- 
na, opera a partire dal sec. v-vi d.C. I primi inte- 
ressanti documenti appartengono alla cultura 
neolitica del periodo Jomon (iv millennio - sec. 
1v/im a.C.), caratterizzato da un tipo di ceramica 
con decorazione «a cordicella», sintesi di tradizio- 
ni culturali provenienti dal continente asiatico. La 
civiltà Jomon si sviluppa in tre fasi (antica, media 
e tarda) attraverso le quali è possibile intravedere 
il graduale processo di conquista della plasticità: 
ne sono espressione i tentativi di rappresentazio- 
ne umana e animale su borchie di vasi e in figuri- 
ne antropomorfe d'argilla, a soggetto general- 
mente femminile. Segue, approssimativamente 
dal sec. ni a.C. al sec. mn d.C., Il periodo Yayoi, ca- 
ratterizzato dai nuovi rapporti con la Cina degli 
Han. In questo periodo si sviluppa la lavorazione 
dei metalli e si afferma anche un tipo di ceramica 
la cui unica decorazione consiste in incisioni sotti- 
li, tratteggiamenti paralleli, punteggiati, zig-zag a 
serpentina. 

I bronzi caratteristici di questa cultura sono le 


campane dette dohoko o dbtaku (di cui non è 
chiara la funzione originale), ridottesi progressi- 
vamente a strumenti simbolici di forma tronco- 
conica che non hanno corrispondenti sul conti- 
nente. Il linguaggio stilistico che ne contraddistin- 
gue la decorazione, incisa o a rilievo, è ancora for- 
temente legato a una concezione geometrica del- 
la forma. Quanto all’attività edilizia, mentre gli 
unici documenti del n-1 millennio a.C. erano i fon- 
di di capanne a pianta circolare o quadrangolare 
parzialmente infossate nel terreno, si introduce 
ora un tipo di capanna a piano rialzato su pilastri 
con galleria esterna e tetto a spiovente. Nei secoli 
successivi, durante il periodo Kofun (sec. vi d.C.), 
il clan degli Yamato tenta di realizzare una prima 
unificazione nazionale del Giappone. Si verifica- 
no notevoli progressi nel campo dell’architettura 
funeraria, che impiega costruzioni in pietra e 
strutture murarie, specie per le tombe a camera e 
a corridoio (misasagi) ricoperte da alti cumuli di 
terra, le quali raggiungono dimensioni monumen- 
tali. Il sarcofago, in pietra o in terracotta, appare 
decorato a motivi geometrici; il corredo funebre, 
talora molto ricco, presenta armi in ferro (metallo 
ora forgiato su vasta scala), e oreficerie, mentre 
sul tumulo sono collocate statuette funerarie, det- 
te haniwa, costituite da un piedistallo cilindrico e 
da un mezzo busto, generalmente di fattura assai 
semplice. Alcune delle statuette femminili mo- 
strano una certa ricerca anatomica, espressiva 
nella resa del volto e del seno, e rappresentano le 
manifestazioni più avanzate di scultura in questo 
periodo, durante il quale si elaborano inoltre le 
forme essenziali dell’architettura shintoista, che 
diverranno normative per i successivi sviluppi del- 
l'estetica giapponese. I santuari dello shintoismo, 
costruiti esclusivamente in legno, sono caratteriz- 
zati da una piattaforma rialzata e da pilastri che 
sorreggono il tetto fortemente aggettante, da pa- 
reti spoglie e non portanti, da tramezzi interni 
scorrevoli, in legno o carta, da una veranda peri- 
metrale. La loro formarimase pressochéimmuta- 
ta anche quando venne a contatto con elementi 
decorativi dell’architettura buddhista, e conservò 
l’austera e lineare semplicità primitiva. I principa- 
li templi shintoisti sono situati in luoghi di grande 
bellezza naturale (da ricordare il tempio di Izu- 

mo); l'esempio più antico è rappresentato dal 

complesso templare di Ise, che è stato ricostruito 

periodicamente nelle forme originali. 

Con l’età Asuka o Suiko (552-645), durante la 

quale la cultura indigena viene fecondata dall’in- 

troduzione del buddhismo, nuovi criteri penetra- 
no nell’arcipelago, dapprima con la mediazione 

della Corea e poi direttamente dalla Cina. La na- 

scente architettura religiosa buddhista trasse così 

grande profitto dagli apporti della cultura conti- 

nentale. Nel corso del sec. vii furono costruiti 

templi e monasteri, oggi per lo più perduti, che 

abbandonano i caratteri semplici del}’architettu- 

ra shintoista a favore degli.i nti modelli 

continentali: il complesso meglio conservato è 

l’Horytji, fondato nel 607 vicino a Nara, che offre 

l'esempio più antico sia di architettura in legno su 

fondamenta e piattaforma in pietra, sia di pagoda 
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1 Sala del Grande Buddha (periodo 
Nara, sec. vini). Nara, Todaiji. 


2 Il Padiglione d'oro, presso Kyoto 
(periodo Muromachi, 1333-1573). 


3 Interno della villa imperiale di 
Katsura (periodo Edo, 1615-1868). 
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4 Giara in terracotta (medio pertodo 
Jomon, 3000 a.C.). Coll. priv. 


S Campana in bronzo («dòtaku», 
periodo Yayoi). Tokyo, Museo 
Nazionale. 

6 Statuetta fittile («haniwa», periodo 
Yamato). Tokyo, Museo Nazionale. 
7 «Miroku» (part., periodo Asuka): 
statua in legno. Nara, Chiigtiji. 

8 «/l monaco Mujaku» (part., 1212, 
periodo Kamakura): statua in legno 
policromo. Nara, Kò fukuji. 
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9 «Testa di Bodhisattva»: affresco con la «Trinità di Amitabha» (part, periodo Asuka, 552-645). Nara, Kondò del tempio 
Horytji. 10 «Paesaggio invernale»: rotolo, inchiostro su carta di Sesshii. Tokyo, Museo Nazionale, 11 Caraffa per il saké 
in ceramica (periodo Edo, 1615-1868). Coll. priv. 12 Scrittura calligrafica di Hon-ami Kéetsu e disegni di Sotatsu: 
particolare del Rotolo del cervo (periodo Momoyama): oro, argento e inchiostro su carta, hem 34,2, Seattle, Art Muscum. 
13 «Lavoro d'ago» (1794 ca) di K. Utamaro: stampa. Tokyo, Museo Nazionale. 14 «Kambara» di A. Hiroshige: incisione 
dalla serie «Cinquantatré stazioni della Tokaido» (1833). Oxford, Ashmolean Muscum. 
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(a cinque piani di dimensioni decrescenti). In scul- 


tura sì producono maschere in legno e inizia la 
statuaria in bronzo e in legno di soggetto buddhi- 
sta. 
Il più antico capolavoro della statuaria in bron- 
zo è la Triade di Sékyamuni fusa nel 623 e conser- 
vata nel Kondo del Horytiji di Nara, opera di To- 
ri Busshi, discendente da una famiglia di scultori 
provenienti dalla Cina. Fra i capolavori della scul- 
tura in legno, materiale molto usato in Giappone, 
ricordiamo: l’immagine sacra del Kwannon (no- 
me giapponese del bodhisattva Avalokite$vara) 
nello Yumedono (o Sala dei sogni) dello Horyùji; 
il Kudara Kwannon, in legno di canfora dipinto, 
conservato nel Mus. dello Horyuji, e, di epoca più 
tarda (metà sec. vii ca), il Miroku (in sanscrito 
bodhisattva Maitreya) del Chùgùji di Nara, uno 
dei monasteri femminili associati allo H6ryuji. 
Queste opere trasferiscono nel legno il severo sti- 
le della scultura continentale in bronzo dorato; 
ma la più morbida qualità del materiale usato 
conferisce loro una singolare, delicata bellezza. 
L'epoca Nara (645-794), che segna l’affermazione 
definitiva del buddhismo, vede relazioni regolari 
con la Cina e la diffusione di una cultura cinese di 
ambiente non provinciale, come mostrano la co- 
struzione della capitale Heij6-Ky0 (oggi Nara) e 
del grande complesso ligneo del Todaiji. In pittu- 
ra la minuzia narrativa tende a soppiantare le ten- 
denze sintetiche e simboliche, e manifesta l’assor- 
bimento di caratteri internazionali; così, gli affre- 
schi del Kond6 (Sala d’oro) dello Horyiùji, dipinti 
nel 700 ca e raffiguranti il Buddha con la sua cor- 
te celeste, presentano evidenti affinità con le pit- 
ture di Ajanta (India). Le statue di questo perio- 
do non sono solo in bronzo o in legno, ma anche 
in argilla cruda o lacca secca, modellate con una 
ricerca di realismo che sarà ripresa solo molto più 
tardi: l’opera tipica è il monumentale Buddha Ro- 
shana, bronzo del T6daiji concluso nel 749. 
Heian, l'odierna Kyoto, cioè «la capitale», dà il 
nome all’epoca successiva (794-1185, detta anche 
Fujiwara dal nome della famiglia aristocratica più 
famosa), caratterizzata da un’evidente autono- 
mia, in parte favorita dalla graduale interruzione 
dei rapporti con la Cina, e dal fiorire di un'arte 
nazionale. L'originalità che ora si manifesta an- 
che nella letteratura in prosa e negli sviluppi auto- 
nomi della spiritualità buddhista, ha per l’arte 
conseguenze importanti. In puro stile giapponese 
furono progettati gli edifici del Palazzo Imperiale, 
mentre i due principali monasteri dell’epoca furo- 
no il KongObuji (fondato nell'816 sul monte 
K6ya, prefettura di Wakayama) e l'Enryakuji 
(fondato nel 788 presso Kyoto). Contemporanea- 
mente l'architettura shint6 subì l’influenza del- 
l'architettura buddhista: gli esempi migliori di 
vesto connubio sono il Konjikido del Chusonji 
Ù 126, Hiraizumi, Iwate) e il Padiglione della Fe- 
nice del ByodGin di Uji (1053, Kyoto). Nella scul- 
tura, nuove tendenze mistiche prevalgono su 
quelle monumentali dell’epoca di Nara, e, più tar- 
di, si risolvono in un gusto di aristocratica raffina- 
tezza, come nell’Amida Nyorai del Padiglione 
della Fenice scolpito nel 1053 da Jochéo. Anche in 


pittura, l’influsso cinese (T°ang) gradualmente si 
esaurisce e matura una concezione figurativa di 
spiccata originalità, riconoscibile per esempio nel- 
le rappresentazioni della discesa in terra di Ami- 
da: pitture murali della Sala della Fenice (1053, 
Byodoin, Uji, Kyoto), la Morte di Sàkyamuni 

1086, Kongobuji, Wakayama) e il Fugen-bosatsu 
Mus. Naz. di Tokyo). La pittura profana sviluppa 
uno stile decorativo strutturato geometricamente 
(chiamato yamato-e, o pittura giapponese), dalle 
linee semplici e dai colori delicati e uniformi, in 
cui l’organizzazione spaziale e cromatica è in pre- 
ciso rapporto con la resa psicologica e ambientale. 
La successiva epoca Kamakura (1185-1392) ebbe 
sulla cultura e le arti giapponesi riflessi profondi. 
Lo spirito realistico del nuovo regime cancellò la 
raffinatezza che aveva contraddistinto la cultura 
del periodo precedente. Nell’architettura residen- 
ziale si ha una spiccata tendenza verso strutture 
semplici; nella pittura si sviluppa il genere del ri- 
tratto, sotto lo stimolo della cultura espressa dalla 
setta zen: esempi celebri sono quelli di Minamoto- 
no Yoritomo e di Taira-no Shigemori, entrambi 
di Takanobu (inizi sec. xni, Jingoji, Ky6to). Per la 
scultura, che presenta analoghe tendenze realisti- 
che, si impongono i nomi di Unkei e Tankei. Ec- 
celle la lavorazione del metallo, come mostra la 
qualità dei reliquiari e quella di oggetti in lacca. 
Durante il periodo Muromachi e Ashikaga (1333- 
1573) si assiste al reinserimento della cultura giap- 
ponese nel solco di quella cinese: l'influenza delle 
dinastie Yuan e Ming si esplica col tempo in una 
decisa tendenza al decorativismo. Fiorisce la pit- 
tura, che si richiama dapprima alla tecnica cinese 
del «bianco e nero» e il cui sviluppo è dovuto so- 
prattutto a monaci-pittori fra i quali spicca il no- 
me di + Sesshù, grande paesaggista che dipinse 
per primo dal vero. Allo stile di questi artisti si af- 
fiancò poi, con gusto decisamente sfarzoso, la 
Scuola + Kanò, che fonde l’influsso cinese con il 
cromatismo tradizionale giapponese. Si perfezio- 
nano ulteriormente la ceramica e la lavorazione 
della lacca. La raffinatezza dell’epoca, oltre che in 
questi generi, si manifesta anche nell’architettura: 
una profusione d’oro e di colori adorna gli interni 
delle residenze; le strutture sono semplici e ariose 
e il giardino acquista crescente rilievo come ele- 
mento integrante dell’opera architettonica. Il pe- 
riodo Momoyama (1573-1615) ha grande impor- 
tanza per la storia del Giappone perché segna il 
primo incontro con la civiltà occidentale: in arte si 
sviluppa il cosiddetto stile Nanban (o dei «barba- 
ri del sud», come i giapponesi chiamavano gli eu- 
ropei che giungevano dal Pacifico meridionale). 
Questo stile si manifesta nella scultura miniaturi- 
stica a soggetto profano e nei soprammobili di 
porcellana; oggetti assai in voga sono i netsuke, 
bottoni di legno o avorio finemente lavorati. La 
pittura è eseguita su porte scorrevoli, paraventi, 
pannelli di parete, spesso a fondo oro come predi- 
ligeva la Scuola Kan6, tuttora assai vitale. L'in- 
troduzione delle armi da fuoco impone la costru- 
zione di edifici fortificati che rappresentano un 
curioso connubio tra elementi europei e indigeni. 
Si elabora tuttavia in quest'epoca anche uno degli 
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spazi squisitamente giapponesi per sobrietà ed 
eleganza: la stanza del tè (a opera dell’ineguaglia- 
to maestro Sen-no-Rikyu). L’epoca successiva, 
Tokugawa o Edo (denominazione, quest’ultima, 
dell'odierna Tokyo), va dal 1615 al 1868 e si ca- 
ratterizza per la politica d'isolamento dalla civiltà 
occidentale, che ha come conseguenza il ritorno a 
un'arte tradizionale; solo Nagasaki rimane colle- 
gata alla cultura occidentale. Ha forte impulso 
l’architettura, di cui è esempio splendido la villa 
imperiale di Katsura. Un contributo cospicuo vie- 
ne dato dai santuari-mausolei, il più celebre fra i 
quali resta il Toshogù a Nikk6, costruito secondo 
forme ibride shint6-buddhiste. Numerose sono le 
scuole di pittura, tutte in contrasto con l’accade- 
mismo ufficiale dei Kan6 e contraddistinte ognu- 
na da una propria fisionomia e stile; straordinario 
lo sviluppo delle stampe che si ispirano al «mondo 
fluttuante» (ukiyo-e) dei sensi e del piacere fuggi- 
tivo, e che, in Occidente, susciteranno l’ammira- 
zione e lo studio di artisticome Van Gogh e Tou- 
louse-Lautrec. Fra gli autori più grandi, e oggi as- 
sai noti in tutto il mondo, ricordiamo Hishikawa 
-—+ Moronobu, considerato il fondatore della xilo- 
grafia, Harunobu (1725-70), Sharaku, +» Utama- 
ro, il più grande ritrattista di bellezze femminili, e 
- Hokusai. Notevole l’incremento delle arti mi- 
nori a carattere artigianale per la produzione 
d’oggetti d’uso destinati alle varie classi sociali. 
L’età moderna inizia con il governo dei Meiji 
(1868) che trasforma politicamente ed economi- 
camente il Giappone in una nazione moderna. Si 
verifica in questa fase un totale mutamento del 
gusto giapponese per influenza della civiltà euro- 
pea e americana: tra i vari programmi di rinnova- 
mento hanno la precedenza quelli relativi allo svi- 
luppo urbanistico. L'architettura adotta forme e 
materiali estranei alla tradizione, come il mattone 
e il cemento, in sostituzione delle strutture lignee; 
la scultura in marmo e alabastro sostituisce quella 
in legno; in pittura si adottano i colori a olio. Do- 
po il 1912 si tende a recuperare il patrimonio del- 
la cultura nazionale, senza però rifiutare le espe- 
rienze esterne. Attualmente le maggiori energie 
dell’a.g. sono concentrate nell’ambito dell’archi- 
tettura, dell’urbanistica e del disegno industriale, 
con esperienze e realizzazioni di elevata qualità 
tecnica e formale, come mostrano le opere di au- 
tori ben noti anche al di fuori del Giappone quali 
J. Sakahura e K. + Tange, cui si devono fra l’altro 
il piano urbanistico di Tokyo e gli edifici per le 
©mpiati del ’64. 

SI veda anche, nell’appendice «Monumenti e com- 
o monumentali», la scheda: Tempio di Yaku- 
shiji. 


giapponismo tendenza di gusto sviluppatasi nel- 
la seconda metà del sec. xix. Legato alla diffusio- 
ne e al successo in Europa, e in primo luogo a Pa- 
rigi, di stampe provenienti dal Giappone, il g. ha 
influenzato 1) linguaggio di generazioni di pittori 
occidentali a partire da impressionisti e, soprat- 
tutto, postimpressionisti. Tale influsso si è manife- 
stato sia nell’accostamento di estese campiture 


monocrome nettamente delimitate da linee, de- 
stinato ad avere particolare fortuna anche nella 
nuova arte del manifesto, sia nel «taglio» e nel- 
l'inquadratura dell’immagine (tipica, per es., la 
collocazione di una sorta di diaframma o ostacolo 
visivo, per lo più un elemento di paesaggio come 
unramo d’albero, tra l'occhio dell'osservatore e la 
scena rappresentata). Elementi decorativi e figu- 
rativi giapponesi e citazioni di stampe compaiono 
già — a dichiarare precise inclinazioni di gusto o, 
quanto meno, una moda diffusa — in non pochi di- 
pinti di É. Manet (per es. nel Ritratto di Émile Zo- 
la, 1867-68, Parigi, Mus. d’Orsay); ma è con la ge- 
nerazione dei postimpressionisti che l’influenza di 
modi figurativi giapponesi sulla pittura occiden- 
tale d'avanguardia si fa più diretta, come nella Vi- 
sione dopo il sermone di P. Gauguin (1888, Edim- 
burgo, Nat. Gall. of Scotland), che nello sfondo di 
una composizione tipicamente giapponesizzante 
aggiunge una lotta di Giacobbe e l'Angelo in for- 
ma d'incontro tra lottatori giapponesi, o nelle 
giapponeserie dipinte da V. Van Gogh negli stessi 
tardi anni Ottanta riprendendo modelli di A. 
Hiroshige e K. Eisen. 

Giaquinto Corrado (Molfetta, Bari, 1703 - Napo- 
li 1766) pittore italiano. Allievo di F. Solimena a 
Napoli, fu in seguito a Roma (1727), dove tra- 
scorse buona parte della vita ottenendo un preco- 
ce successo e importanti commissioni nel settore 
della pittura decorativa (Santa Croce in Gerusa- 
lemme, 1740-41; Cappella Ruffo, San Lorenzo in 
Damaso, San Giovanni Calibita, 1741-43; negli 
stessi anni portava a termine lavori per altre città 
italiane, tra cui Napoli, Cesena, Molfetta, Pisa). 
Fu presto attratto dalla scioltezza compositiva di 
L. Giordano, di cui diede una interpretazione co- 
loristica di gusto più lieve, con elementi stilistici 
prossimi a G. Lanfranco e Pietro da Cortona (Vi- 
sitazione, Montreal, Mus. of Fine Arts). DaRoma 
si assentò due volte per decorare presso Torino la 
Villa della Regina (1733, 1739-40; affreschi parzial- 
mente distrutti) e partì infine per Madrid (1753), 
dove fu nominato pittore ufficiale di Ferdinando vi 
e direttore della Reale Accademia di Pittura. Du- 
rante il soggiorno spagnolo (1753-62) realizzò i 
suoi più ampi cicli decorativi (1755 ca, Madrid, Pa- 
lazzo Reale; Aranjuez, Palazzo Reale). Svolse la 
sua ultima attività a Napoli (tele per la sagrestia di 
San Luigi di Palazzo, oggi Boston, Coll. Curtis). 
giardino appezzamento di terreno organizzato 
artificialmente con l’impiego e la disciplina di ele- 
menti naturali (alberi, fiori, specchi d’acqua ecc.). 
E un prodotto delle civiltà urbane (anche quando, 
fisicamente, esso sorga in campagna) ed è gene- 
ralmente svincolato da un’utilizzazione a fini agri- 
coli: il suo sco po, in ogni tempo, è stato essenzial- 
mente ricreativo ed estetico. Le vicende del giar- 
dinaggio rientrano nella storia dell'architettura e, 
poiché un g. riflette il gusto e le concezioni di 
un’epoca, lo studio del giardinaggio è parte inte- 
grante, sia pur poco frequentata, della storia del- 
l’arte. La ricostruzione dei g. del passato si basa 
soprattutto sulle fonti figurative e letterarie. I più 
antichi g. sono documentati in Cina: qui, e in 
Giappone, essi si configuravano come paesaggi 
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concettualizzati, ispirati al pensiero taoista; la loro 
conformazione, sinuosa, mossa da specchi d’ac- 
qua, ruscelli, alberi e fiori, era estremamente va- 
ria, ma sempre fortemente connotata in senso 
simbolico dalla combinazione degli elementi na- 
turali (sabbia, acqua, sassi, vegetazione). In area 
mediterranea i più antichi g. noti sono gli egiziani, 
illustrati in affreschi tombali: risalta il loro im- 
pianto razionale, con filari rettilinei di alberi di- 
sposti attorno a vasche d’acqua di forma rettan- 
golare. In Mesopotamia si abbellivano i palazzi 
con g, pensili («g. di Babilonia»), di limitate di- 
mensioni; i monarchi persiani Achemenidi e Sa- 
sanidi usavano come riserve di caccia vasti parchi 
(celebre il «paradiso» di Ciro a Sardi), strutturati 
in base a un simbolismo cosmologico: l’incrocio 
di due canali perpendicolari determinava quattro 
campi rettangolari, che rappresentavano le parti 
del mondo. L'impianto geometrico (senza più ri- 
ferimenti cosmologici) si mantenne nel g. elleni- 
stico, il quale, essendo collegato ai santuari, era 
luogo sacro per eccellenza, abitazione delle divi- 
nità olimpiche. Nella civiltà romana si realizzerà 
infine la sintesi fra g. come area sacra e g. come 
spazio scandito da presenze architettoniche, con 
una sorta di esaltazione dei «contrasti semplici» 
(luce-ombra, natura addomesticata-natura selvag- 
gia). Le tipologie sono fondamentalmente due: il 
piccolo g. urbano, confinante con l’atrio della casa 
e circondato da un porticato (a Pompei ed Erco- 
lano), e i più vasti g. delle ville aristocratiche della 
capitale, descritti da Plinio il Giovane: questi ulti- 
mi intesi anche come luoghi di evasione dagli af- 
fanni della vita quotidiana, in un abbraccio rasse- 
renante con la natura (si segnalano, a Roma, i g. 
di Scipione Emiliano, gli Horti Caesaris, gli Horti 
luculliani — ora Trinità de’ Monti -—, sallustiani, 
mecenatiani e il parco della Domus Aurea). 

A parte va considerato il g. islamico, presente in 
Spagna, in Sicilia e in Africa settentrionale. Esso 
era concepito come un'alternativa al deserto e 
comportava quindi il ricorso a straordinarie opere 
idrauliche finalizzate al trionfo dell’acqua (canali, 
bacini, laghetti, cascate ecc.), cui si associavano 
una vegetazione lussureggiante (alberi da frutto, 
aiuole fiorite alternate a macchie selvatiche) e 
un’architettura rigorosamente organizzata in pa- 
diglioni e chioschi, su terreni per lo più sistemati a 
terrazze. Tra gli esempi più celebri, l’Alhambra e 
il Generalife a Granada, e il Top Kap Saray a 
Istanbul. 

Numerose sono le testimonianze figurative (di- 
pinte, miniate, ad arazzo) dell’hortus conclusus 
medievale: un brano di natura incontaminata in- 
tesa come metafora della perfezione divina. Le 
frequenti immagini della Vergine all’interno di un 
giardino recintato sottolineano ch'esso è un luogo 
appartato dalla corruzione del mondo. L’età uma- 
nistica riprese la concezione del g. come luogo iso- 
lato, ma in senso laico, cioè come rifugio dai fasti- 
di della vita urbana (già il Petrarca aveva antici- 
pato questa interpretazione nel De vita solitaria). 
Il recupero del «tipo» classico della villa suburba- 
na come luogo di otium dell’alta società fu alla ba- 
se del rinnovato interesse rinascimentale verso il 


g.. geometricamente organizzato, con specchi 
d’acqua, pergolati, aiuole, siepi, queste ultime ta- 
lora intagliate in forme fantasiose, ispirate da sug- 
gestioni letterarie (per es., i g. di Poggio a Caiano, 
della villa di Poggioreale presso Napoli ecc.). 
Grande sviluppo ebbero i g. nel sec. xvi, come 
complemento delle ville e dei palazzi. Progettato 
spesso dagli stessi architetti che eseguivano l’edi- 
ficio principale, il g. era concepito come una 
proiezione dell’architettura, sottoposto quindi al- 
le stesse leggi geometriche e arricchito a sua volta 
di elementi architettonici (archi, statue, fontane). 
Un prototipo fondamentale fu, all’inizio del seco- 
lo, il cortile del Belvedere in Vaticano, di Bra- 
mante. Nel Venetosi prediligeva una versione co- 
loristica del g. e si cercava di armonizzarlo col ter- 
ritorio (per es., nei g. delle ville palladiane); in To- 
scana e nel Lazio trionfò invece un'idea del g. co- 
me complemento artificiale e sontuoso dell’edifi- 
cio, per es. a Villa d’Este a Tivoli (di P. Ligorio), a 
Villa Lante a Bagnaia e a Villa Farnese a Capra- 
rola (del Vinci g. di Boboli a Firenze (del 
Tribolo e del Buontalenti). Il gusto per il «mera- 
viglioso» alimentato dalla cultura manieristica 
trionfò nel g. di Bomarzo, popolato di sculture 
mostruose e architetture bislacche e sapientemen- 
te mimetizzate nel contesto naturale. La lezione 
romana fu fondamentale per tutta l'Europa nel 
sec. xvi e nella prima metà del sec. xvir in Francia, 
Germania, Olanda, Boemia. La successiva svolta 
si operò in Francia, con il cosiddetto g. «formale» 
o «alla francese» — ne fu inventore A. Le Nòtre, 
con le realizzazioni di Vaux-le-Vicomte e di Ver- 
sailles —, in cui si riprendevano e anzi si accentua- 
vano il geometrismo e la simmetricità del g. all’i- 
taliana, ma applicandoli su scala vastissima: era 
questo un g. rinascimentale riadattato al gusto ba- 
rocco per l'infinito spaziale. Questa tipologia eb- 
be vasto successo presso le monarchie europee 
dei secc. XVII € XVII: g. severamente bilanciati ri- 
spetto a un asse centrale rettilineo che si perde al- 
l'orizzonte sorsero infatti a Caserta (Villa Reale), 
Segovia (La Granja di Sant’Ildefonso), Hampton 
Court, Nymphenburg, Vienna (Sch6nnbrunn, 
Belvedere), San Pietroburgo (Peterhof). Il mag- 
gior teorico del giardino alla francese, D. D'Ar- 
genville, scrisse il suo trattato (La teoria e la prati- 
ca del giardinaggio secondo Le Nòtre) nel 1709, 
quando già in Inghilterra cominciava a delinearsi 
una diversa estetica del giardinaggio: all’idea del- 
la natura costretta a forza entro uno schema geo- 
metrico si contrappose, a partire da W. Temple (/ 
giardini di Epicuro, 1685-92), la concezione, teo- 
rizzata da B. Langley in Principi di giardinaggio, 
di un g. irregolare e libero, sede di una natura non 
forzata, fonte di suggestioni pittoresche, accen- 
tuate dagli inserti architettonici di tempietti e ro- 
vine (si ricordano, tra i molti, il g. di Stowe — di W. 
Kent e L. «Capability» Brown —, il parco di 
Blenheim, capolavoro di Brown). 

Gibbons Grinling (Rotterdam 1648 - Londra 
1721) scultore inglese. Nato in Olanda da genitori 
inglesi, si trasferì in Inghilterra ancora adolescen- 
te. Grandissimo intagliatore in legno e capo di 
una importante bottega di scultura a Blenheim, 
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eseguì splendide decorazioni per palazzi, chiese, 
edifici pubblici e residenze di campagna, in un ba- 
rocco mosso e fastoso, introducendo originali va- 
rianti nei tradizionali motivi vegetali e animali. 
Tra le sue opere più celebri: la decorazione degli 
appartamenti reali al Castello di Windsor, a Ken- 
sington Palace, a Hampton Court; quella di 
Petworth House, Sussex, 1690 ca; i cori e i seggi 
della Cattedrale di Saint Paul a Londra. 

Gibbs James (Footdeesmire, Aberdeenshire, 
1682 - Londra 1754) architetto, scultore e trattati- 
sta inglese. Dopo un lungo periodo di viaggi nel- 
l'Europa centrale e un soggiorno di due anni a 
Roma (dove frequentò lo studio di C. Fontana), sì 
stabilì a Londra. Tra le sue opere, nelle quali con- 
vergono influssi di Ch. Wren e della cultura ro- 
mana del Seicento, ricordiamo le chiese londinesi 
di Saint Mary-le-Strand e, notissima, di Saint 
Martin-in-the-Fields (1721-26); la Dawley House 
a Harlington; infine, a Oxford, il Fellow's Buil- 
ding al King's College e la Radcliffe Library 
(1739-49), un edificio cilindrico a cupola, conside- 
rato il suo capolavoro. Tra le sue opere teoriche, 
la maggiore è il Libro di architettura (1728), che 
ebbe grande influenza sull’architettura del Sette- 
cento in Inghilterra e in America. 

Giedion Siegfried (Lengnau 1888 - Zurigo 1968) 
storico dell’architettura svizzero. Diplomato in in- 
gegneria a Vienna, studiò poi storia dell’arte a 
Zurigo e Monaco (con H. Wélfflin, del cui forma- 
lismo risentono i suoi primi scritti). Cofondatore e 
poi segretario generale del ciAM (1928), professo- 
re alla Harvard University (1938-67) e al Politec- 
nico di Zurigo (1964), partecipò attivamente alle 
battaglie per l'architettura moderna, di cui fu tra i 
primi storiografi. Nelle sue opere (Spazio, tempo 
e architettura, 1941 e 1963; Walter Gropius, 1954; 
Breviario di architettura, 1958; L'eterno presente: 
le origini dell'architettura, 1964) i vari aspetti del- 
l'architettura moderna sono visti in collegamento 
con lo sviluppo storico delle forme. 

Gigante Giacinto (Napoli 1806-76) pittore italia- 
no. Fece parte del gruppo di artisti napoletani del- 
la Scuola di Posillipo, influenzati dai vedutisti 
olandesi operanti nella città (A. Pitloo) e soprat- 
tutto da W. Turner e da R.P. Bonington, che vi 
soggiornarono rispettivamente nel 1823 e nel 
1824. Dalla sua prima attività di topografo derivò 
una certa tendenza alla schematizzazione sceno- 
grafica, che si ritrova sia nei paesaggi sia negli in- 
terni di chiese (La chiesa di San Giovanni a Car- 
bonara, 1830, Milano, già Coll. Jucker). Superò il 
primitivo documentarismo grazie a una particola- 
re luminosità dei toni, giungendo a un’interpreta- 
zione litica del ‘paesaggio CP Pozzuoli, acquerello, 
1849, Milano, già Coll. Jucker). 

Gignous Eugenio (Milano 1850 - Stresa, Verba- 
nia, 1906) pittore italiano. Negli anni di studio al- 
l'Accademia di Brera (1864-70) ebbe contatti con 
la scapigliatura milanese e risentì in parte della le- 
zione di T. Cremona. Si dedicò però soprattutto al 
Paesaggio, guardando a F. Carcano (che conobbe 
intorno al 1879) e ad A. Fontanesi: dipinse i bo- 
schi, le montagne e i ghiacciai del Mottarone e del- 
le Alpi piemontesi, i laghi lombardi e la campagna 


brianzola, raggiungendo esiti cromatici assai prege- 
voli, spesso basati su una delicata gamma di grigi. 
Gigola Giambattista (Brescia 1769 - Tremezzo, 
Como, 1841) pittore e miniatore italiano. Forma- 
tosi tra Roma e Parigi e attivo, dal 1804, principal- 
mente a Milano, fu isolato esponente in Italia del 
gusto troubadour. Riesumando con grande abilità 
la tecnica medievale della miniatura, dipinse su 
smalto o avorio scene storiche e ritratti, e illustrò 
su pergamena celebri testi letterari (il Decameron 
di Boccaccio, 1811; il Corsaro di Byron, 1826). 
Gigoux Jean-Frangois (Besangon 1806-94) pitto- 
re francese. Amico di C. Nodier e di Balzac, è so- 
prattutto noto per le illustrazioni a un’edizione 
del Gi! Blas di A.-R. Lesage, pubblicato a di- 
spense (1835). Tra le sue opere pittoriche, che 
ebbero un certo successo nel clima artistico ro- 
mantico, ricordiamo Gli ultimi momenti di Leo- 
nardo (1835, Besangon, Mus.). Come ritrattista è 
rappresentato al Louvre dal Ritratto di Charles 
Fourier. 

Gijsbrechts Cornelis Norbertus (Fiandre, 1610? 
- 1675?) pittore fiammingo. Membro della corpo- 
razione di San Luca ad Anversa nel 1659-60, è in 
seguito documentato a Copenaghen, dove diven- 
ne pittore alla corte di Danimarca. Si specializzò 
nel repertorio di «vanitas» con trompe-l’oeil che 
associano speculazione illusionistica e riflessione 
moraleggiante. Tipiche le composizioni di «por- 
tacarte», tavole di legno cui sono fissati con nastri 
oggetti svariati (carte, stampe, fogli di lettera, 
penne, pistole, pettini), spesso seminascosti da un 
piccolo sipario. 

Gilardi Piero (Torino 1942) artista italiano. For- 
matosi all’Accademia di Torino, nella seconda 
metà degli anni Sessanta, in un clima di diffusa 
nostalgia di «naturalità», ha cominciato a realizza- 
re ironici «tappeti-natura», sorta di sculture da pa- 
vimento in poliuretano espanso, e altri frammen- 
ti di ambienti naturali fedelmente ricostruiti con 
materiali sintetici, in una paradossale denuncia 
del predominio dell’artificiale sul reale (Greto di 
torrente, 1969, Cagliari, Gall. Comunale d’Arte; 
Orticello, 1977, Milano, Civ. Mus. di Arte Cont.). 
Dagli anni Settanta ha intrecciato il suo lavoro ar- 
tistico con la militanza politica, intervenendo in 
manifestazioni pubbliche, da «provocatore artisti- 
co», con opere e installazioni effimere in polistiro- 
lo, nylon, cartone e cartapesta. 

Gilbert Cass (Zanesville, Ohio, 1859 - Brocken- 
hurst, Inghilterra, 1934) architetto statuniten- 
se. Tra i principali esponenti dell’architettura 
newyorkese degli inizi del Novecento, seppe co- 
niugare i modi del tradizionale classicismo con un 
versatile eclettismo, sostenuto dalla salda convin- 
zione che l'architettura fosse strumento didattico 
e ideologico, espressione della potenza e dell’i- 
dentità nazionali. Tra le sue opere più note, il 
Minnesota State Capitol a Saint Paul (1895-1903), 
il Brodway Chambers Building (1899-1900), il 
Woolworth Building (1910-13) e il George Wa- 
shington Bridge (con l'ingegnere O. Amman, 
1913), tutti e tre a New York, la Chamber of 
Commerce e la Supreme Court a Washington 
(1928-34). 


Gilbert & George 
«They» (1986): fotografia colorata, cm 240x200. Coll. priv, 


Gilbert & George pseudonimo collettivo di Gil- 
bert Proesch (Bolzano 1943) e George Passmore 
(Plymouth, Devon, 1942) artisti inglesi. Hanno 
dato vita al loro sodalizio artistico e privato dopo 
l’incontro nel 1967 alla Saint Martin’s School di 
Londra. Proclamatisi «sculture viventi» e alfieri di 
«un'arte per tutti», dal 1968 al 1977 hanno realiz- 
zato performances, in bilico tra body art e ricer- 
che concettuali, in cui interpretavano vecchie can- 
zoni inglesi con il viso e le mani dipinte d'oro o di 
bronzo, compiendo movimenti da automa (Scul- 
ture canore). Dalla metà degli anni Settanta, in 
una ricerca che mescola humour e narcisismo 
estetizzante, hanno proposto le loro immagini fo- 
tografiche in composizioni e fotomontaggi (pho- 
to-pieces) impaginate in griglie regolari che sem- 
brano parodiare le antiche vetrate medievali o 
l’arte dell’affiche (Opere sporche, 1977). Nel de- 
cennio successivo, le figure hanno assunto contor- 
ni marcati, i colori si sono fatti violenti e il conte- 
nuto più provocatorio, accogliendo nudità, organi 
sessuali e fluidi corporali (Tonguing, 1991; The 
Naked Shit Pictures, 1994) e affrontando temati- 
che esistenziali e problemi contemporanei (razzi- 
smo, omosessualità, violenza urbana, AIDS). 

Gilio Giovanni Andrea (Fabriano, sec. xvi) eccle- 
siastico e scrittore italiano. I suoi Due dialoghi... 
degli errori de’ pittori (1564) sono un documento 
del moralismo dogmatico della controriforma, 
esplicitato nella formulazione di un rigido conser- 
vatorismo iconografico. Famose le sue critiche al 
Giudizio universale di Michelangelo per la man- 
cata osservanza dell’ortodossia iconografica deri- 
vata dai testi sacri. 

Gilioli Emile (Parigi 1911-77) scultore francese. 
Studiò a Nizza e a Parigi. L’astrattiimo geometri- 
co della sua scultura si è sviluppato dal postcubi- 
smo dell’Ecole de Paris a una sintesi plastica di 
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architettonica monumentalità sia in piccole opere 
sia in lavori per grandi spazi (Sfera, 1947, Parigi, 
Mus. d’Art Mod. de la Ville; Monumento alla re- 
sistenza, 1973, Plateau des Glieres, Alta Savoia). 
Oltre al bronzo e al marmo, G. ha utilizzato tanto 
materiali poveri (ferro, cemento armato) quanto 
inconsueti e preziosi (cristallo, agata, onice). 

Gill Eric (Brighton 1882 - Uxbridge 1940) sculto- 
re, incisore e tipografo inglese. Studiò ebanisteria 
a Westminster e tipografia sotto la guida del calli- 
grafo E. Johnston alla Central School of Art and 
Design. La conversione al cattolicesimo (1913), 
difficilmente separabile dalle componenti neoro- 
mantiche del suo impegno per un utopico recupe- 
ro neomedievalista non scevro da fanatismi 
(fondò un cenobio artistico e nel 1938-39 progettò 
in forme gotiche la chiesa cattolica di San Pietro 
Apostolo a Gorleston), orientò l’intera sua pro- 
duzione. In essa i ricorrenti temi religiosi si ac- 
compagnano a un primitivismo formale - memo- 
re di stilemi romanico-gotici (// vento del nord, 
1929, Londra, Tate Gall.) — e tecnico, caratteriz- 
zato dal recupero dell’incisione diretta e del bas- 
sorilievo (Via crucis, 1918, Cattedrale di West- 
minster). Degno di nota il suo contributo alla ti- 
pografia {1 caratteri Gill Sans-Serif, 1928, e Perpe- 
tua, 1930) e all’illustrazione, dove piega la cifra 
corsiva caratteristica dell'incisione sia all’arabesco 
lineare di voga (Dress: 1860, 1921, Tate Gall.), sia 
a effetti di cloisonné simbolicamente evocativi 
(Gli animali tutti, 1916, Londra, Tate Gall.). 
Gillot Claude (Langres 1673 - Parigi 1722) pittore 
e incisore francese. Autore di raccolte di motivi 
decorativi (// libro delle portiere), eseguì illustra- 
zioni di favole mitologiche e di scene galanti; ma 
raggiunse la fama interpretando con grande brio 
temi del teatro italiano contemporaneo: Perso- 
naggi della commedia dell'arte (serie di incisioni), 
Arlecchino (Nantes, Mus. des Beaux-Arts). Fu 
maestro di J.-A. Watteau e di N. Lancret. 

Gillray James (Chelsea 1757 - Londra 1815) inci- 
sore inglese. E celebre per le numerosissime vi- 
gnette satiriche, incise all'acquaforte e poi colora- 
te a mano, nelle quali prende di mira soprattutto 
il regime di Giorgio tl e i personaggi politici del- 
l'epoca, dal liberale Ch.J. Fox al conservatore W. 
Pitt il Giovane. Fu anche buon illustratore. 

Gilly Friedrich (Altdamm 1772 - Karlsbad 1800) 
architetto tedesco. Neoclassico, ma già incline a 
un colto recupero di elementi dell’architettura 
medievale, fu autore di progetti per teatri (Teatro 
Nazionale di Berlino, 1798) e monumenti (a Fe- 
derico il Grande, 1796). 

Gilman Harold + Camden Town Group. 
Gimignani Giacinto (Pistoia 1606 - Roma 1681) 
pittore italiano. Documentato a Roma a partire 
dal 1630, fu attivo sotto la direzione di Pietro da 
Cortona in Palazzo Barberini dove eseguì il Ri- 
poso nella fuga in Egitto (1632) nella cappella del 
palazzo. Nel suo primo capolavoro, l'Adorazione 
dei Magi (1634, Roma, Palazzo di Propaganda Fi- 
de) mostra un interesse evidente per Poussin, inse- 
rendosi da subito nel filone classicheggiante e ac- 
cademico. I] contatto con i francesi si approfondì in 
occasione dell’importante commissione per le tele 
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Giordano 
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con soggetti tratti dalla Gerusalemme Liberata per 
la casa parigina dell’ambasciatore francese a Ro- 
ma, Frangois Annibal d’Estrées, andati per la mag- 
gior parte dispersi (Rinaldo e Armida nel giardino 
incantato, 1640, Bouxvillers, Alsazia, Museo). Do- 
po il 1640 si registra nella sua opera l’influsso di A. 
Turchi (Ero e Leandro, Pistoia, Mus. Civ.). Rile- 
vante la sua attività in Toscana, per Firenze (Par- 
naso, Palazzo Niccolini), per Pistoia (25 tele per 
l'arredo di Palazzo Rospigliosi) e per Lucca (affre- 
schi nella chiesa di Sant” Asistino) 

Ginner Charles + Camden Town Group. 

Ginori manifattura di ceramica fondata nel 1737 
dal marchese carLo LORENZO (Firenze 1702 - Li- 
vorno 1757) nella sua villa di + Doccia, presso Fi- 
renze. Il figlio LoRENZO (Firenze 1734-91), svi- 
luppò l'azienda portandola a livello europeo, in 
concorrenza con Meissen e Vienna e promosse un 
allargamento della produzione a manufatti di uso 
comune. L’attività proseguì con CARLO LEOPOLDO 
(Firenze 1788-1837), progettista egli stesso di una 
nuova fornace per la cottura simultanea di diversi 
tipi di ceramica. Alla fine del secolo scorso (1896) 
la fabbrica fu ceduta alla manifattura milanese di 
maioliche di G. Richard, con la quale si fuse. 
Ginotti Giacomo (Brugaro di Cravagliana, Ver- 
celli, 1837 - Torino 1897) scultore italiano. Allievo 
di V. Vela, studiò all'Accademia di Torino. La- 
vorò prevalentemente nella capitale sabauda e a 
Roma. Il suo stile oscilla tra un certo naturalismo 
(La Petroliera, noto anche come La Pétroleuse 
vaincue, 1881, Torino, Gall. Civ. d'Arte Mod.) e 
un severo classicismo (Euclide, Roma, Gall. Naz. 
d'Arte Mod.). 

Ginzburg Moisei Jakovleviè (Minsk 1892-1946) 
architetto sovietico. Fu, tra gli anni Venti e Tren- 
ta, uno dei principali protagonisti della nuova cul- 
tura sovietica (+ costruttivismo). Si interessò in 
particolare ai problemi dell’abitazione, proponen- 
do tipologie composte da cellule- “alloggio minime 
e spazi comuni peri servizi. Come urbanista, stese 
il piano della «città verde» per Mosca (1930, in 
collaborazione) e partecipò allo studio di piani di 
sviluppo per le regioni industriali di Crimea e di 
Cherikovskij. Fra le sue opere architettoniche, il 
Palazzo di Giustizia ad Alma-Ata (1927-30), poi 
sede dell’Università del Kazahstan; il blocco resi- 
denziale sul Novinskij bul’var (Mosca, 1928-29); 
la Casa per riposo e vacanze a Kislovodsk in Cri- 
mea (1935-38). 

Giocondo, Fra’ Giovanni Monsignori detto (Ve- 
rona 1433 - Roma 1515) architetto e trattatista ita- 
liano. Unica sua opera certa è la loggia del Consi- 
glio a Verona (1475-88), prototipo dell’architet- 
tura veneta rinascimentale per il sapiente accordo 
tra schema tradizionale a loggiato e proporzioni 
classiche. Lavorò poi a Napoli, in Francia (Castel- 
lo di Gaillon, 1499-1505, distrutto), a Treviso (for- 
tificazioni, su uno schema radiale da lui preceden- 
temente teorizzato) e a Venezia (progetti per il 
ponte e il quartiere di Rialto). Come trattatista, 
completò con 126 disegni l'opera di F. di G. Mar- 
tini, preparò uno studio sulle proporzioni (Dise- 
gni, Firenze, Uffizi) e curò un'edizione di Vitru- 
vio, con illustrazioni xilografiche (1511, Venezia). 


Dal 1514 alla morte affiancò Raffaello nella dire- 
zione dei lavori per San Pietro in Vaticano. 
Giolfino Nicolò (Verona 1476-1555) pittore ita- 
liano. Discendente da una famiglia di scultori, fu 
allievo di Liberale da Verona, ed esordì con ope- 
re di gusto arcaistico, caratterizzate da una vena 
di espressionismo nordico (Madonna del gelsomi- 
no, Verona, Mus. di Castelvecchio; Storie di Cri- 
sto, Verona, San Bernardino; Pentecoste, Verona, 
Sant'Anastasia). Successivamente ebbe contatti 
con il Lotto (Storie di san Francesco, Verona, San 
Bernardino; Martirio di sant’ Agata, Verona, Mus. 
di Castelvecchio), da cui desunse una più sciolta 
narratività, e con l’ambiente manieristico di ma- 
trice raffaellesca, che gli dettò un linguaggi RA 
cevolmente decorativo (Ascensione e Storie della 
Bibbia, Verona, Santa Maria in Organo; facciata 
di Palazzo Parma Lavezzola a Verona). 

Gioli Francesco (San Frediano, Firenze, 1846 - Fi- 
renze 1922) pittore e scultore italiano. Formatosi 
a Pisa e poi a Firenze, esordì con il quadro storico 
Carlo Emanuele di Savoia scaccia l'ambasciatore 
spagnolo (1869) sviluppando poi con numerose 
tele il genere storico a carattere nazionale. Più tar- 
di conobbe T. Signorini e G. Fattori e il suo stile si 
avvicinò alla lezione dei macchiaioli. Predilesse i 
soggetti di vita quotidiana (Passa la processione, 
Roma, Gall. Naz. d'Arte Mod.) e paesaggi dai 
piacevoli effetti atmosferici memori della lezione 
dei pittori di Barbizon, conosciuti in un viaggio a 
Parigi (1874). Più immediata e intima la pittura 
del fratello LUIGI (San Frediano, Firenze, 1854 - 
Firenze 1947), efficace soprattutto nelle immagini 
di paesaggi maremmani. 

Giolli Raffaello (Alessandria 1889 - Mauthausen 
1945) critico d’arte italiano. Particolarmente inte- 
ressato all’architettura e alle arti applicate, so- 
stenne il gruppo di architetti milanesi legati a No- 
vecento (G. De Finetti, G. Muzio, G. Ponti), ma 
appoggiò anche le iniziative dei giovani razionali- 
sti per il rinnovamento della cultura architettoni- 
ca Italiana. Fondò le riviste «1927» e «Poligono» e 
collaborò, dal 1935 al °43, a «Casabella» e «Do- 
mus». 

Giordano Luca (Napoli 1634-1705) pittore italia- 
no. Dopo un apprendistato presso J. de Ribera, si 
recò poco più che ventenne a Roma, dove fu in 
contatto con Pietro da Cortona e con la corrente 
neoveneta. Qui, secondo il gusto del tempo, copiò 
i dipinti dei grandi maestri del Cinquecento, lavo- 
rando con velocità così prodigiosa e facilità così 
sorprendente da meritare il soprannome di Luca 
Fapresto. Dopo soggiorni a Bologna e a Parma, 
fu (nel 1653 e ancora nel 1667) a Venezia, dove 
nelle tele con Storie della Vergine (1667, chiesa di 
Santa Maria della Salute) il suo classicismo di im- 
pronta romana si arricchì di luminosità cromatica 
e di respiro compositivo. Ascendenti veronesiani 
rivelano le opere eseguite in varie chiese di Napo- 
li (1658, Sant'Agostino degli Scalzi; San Gregorio 
Armeno; Santa Brigida), dove l’oggettività natu- 
ralistico-luminosa del modello è trasfigurata in 
puro diletto pittorico. Tale tendenza viene ripresa 
e approfondita nelle opere a fresco eseguite a Fi- 
renze fra il 1682 e il 1686 (soffitto della Gall., Pa- 


Giorgio da Sebenico 


lazzo Medici-Riccardi) e durante il fecondo de- 
cennio trascorso alla corte di Spagna (1692-1702), 
dove G. fu chiamato da Carlo 1 (dipinti all’Esco- 
rial, nel Palazzo Reale di Madrid, al Prado); infi- 
ne, nella Cappella del Tesoro di San Martino 
(1704) a Napoli, la barocca grandiosità compositi- 
va di Pietro da Cortona e di G. Lanfranco si dis- 
solve nella ariosità della nuova pittura «atmosfe- 
rica», sciolta da ogni riferimento naturalistico 
anticipatrice del gusto decorativo che si svilupp 
nel corso del Settecento. 

Giorgio da Sebenico G. Orsini detto (? - Sebe- 
nico 1473) architetto e scultore dalmata. Forma- 
tosi a Venezia sulla lezione tardogotica di B. Bon, 
col quale probabilmente collaborò al fonte batte- 
simale di San Giovanni in Bragora, nel 1441 era a 
Sebenico, dove sovrintese alla progettazione e, in 
parte, all'esecuzione della Cattedrale, della sagre- 
stia e del Battistero, continuando l’attività già 
svolta nello stesso cantiere da Antonio di Pier- 
paolo delle Masegne. La sua opera nella città dal- 
mata, come del resto la sua intera attività, è carat- 
terizzata dalla persistenza di elementi del gotico 
fiorito accanto a forme di carattere già pienamen- 
te rinascimentale, sovente ispirate al classicismo 
del Palazzo di Diocleziano a Spalato. In quest’ul- 
tima città G. da S. operò fra il 1444 e il 1447; si ri- 
corda, fra i vari lavori, la Cappella di Sant'Ana- 
stasio nel Duomo che, costruita secondo moduli 
gotici, racchiude un’arca con figure di santi scolpi- 
te secondo una sensibilità plastica e monumenta- 
le del tutto quattrocentesca. L'artista lavorò a più 
riprese in centri dalmati, oltre che a Venezia e ad 
Ancona. In quest’ultima città eseguì, fra il 1454 e 
il 1459, numerose opere, tra cui la Loggia dei 
Mercanti, gotica, con l'esterno decorato di scultu- 
re rinascimentali; il portale della chiesa di San 
Francesco alle Scale; e quello, incompiuto, di 
Sant'Agostino. Nel 1466 era di nuovo a Sebenico 
dove lavorò ancora alla Cattedrale. 

Giorgione Giorgio Zorzi, o G. da Castelfranco 
detto (Castelfranco Veneto, Treviso, 1477/78 - 
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Venezia 151()) pittore italiano. Rare sono le testi- 
monianze sulla vita e le opere dell’artista, che tut- 
tavia ebbe grandissima fama presso i contempo- 
ranei e per tutto il Cinquecento e il Seicento (il 
suo nome compare nel Corregiano di B. Castiglio- 
ne accanto a quelli dei pittori «eccellentissimi»: 
Leonardo, Mantegna, Raffaello e Michelangelo). 
La scarsità dei documenti e le inesattezze degli 
scrittori del sec. xvi sono all’origine di gravi pro- 
blemi attributivi rimasti in parte insoluti anche 
dopo la ricostruzione del «corpus» delle opere 
dell’artista da parte della critica più recente. Do- 
cumentati «b antiquo sono soltanto i dipinti de- 
scritti da M. Michiel (tra il 1525 e il 1543) per le 
case di patrizi veneti: i 7re filosofi (Vienna, Kun- 
sthistorisches Mus.), la Venere dormiente (Dre- 
sda, Gemiildegal.) e La tempesta (Venezia, Gall. 
dell’Acc.); e, inoltre, il Ritratto di giovane don- 
na (la cosiddetta Laura), datato 1506 (Vienna, 
Kunsthistorisches Mus.), e il Ritratto d'uomo del 
Mus. di San Diego in California, recanti iscrizioni 
cinquecentesche con il nome di G., cui venne an- 
che riferita da C. Ridolfi (1648) la pala con la Ma- 
donna, il Bambino e i santi Liberale e Francesco 
del Duomo di Castelfranco. Degli affreschi del 
Fondaco dei Tedeschi, eseguiti nel 1508, non resta 
che un frammento con la figura di una Giovane 
ignuda (Venezia, Gall. dell’Acc.). G. fu forse al- 
lievo di Giovanni Bellini, studiò le opere di Anto- 
nello da Messina, di maestri nordici come H. Bo- 
sch e A. Diirer (presente a Venezia già nel 1495- 
96) e probabilmente ebbe modo di conoscere 
Leonardo durante il soggiorno del maestro in la- 
guna nel 1500, ma la sua formazione non si svolse 
certamente seguendo l’'usuale tirocinio delle bot- 
teghe. In contatto con i circoli umanistici venezia- 
ni e con i filosofi dello studio padovano, ebbe va- 
sti interessi culturali e il suo amore per la musica e 
la poesia è ricordato dal Vasari e da altre fonti 
cinquecentesche. In particolare risentì l'influenza 
del pensiero neoplatonico nell’interpretazione of- 
fertane in ambito veneto da P. Bembo. Nei dipin- 
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«La barca di Caronie e il 
sonno della Notte e di 
Morfeo»: particolare degli 
affreschi (1682-86) nel 
soffitto della Galleria di 
Pauluzzo Medici-Riccardi a 
Firenze. 
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ti che vengono riferiti al primo periodo della sua 
breve attività, dalle due tavolette con il Giudizio 
di Salomone e Mose alla prova del fuoco (Firenze, 
Uffizi) alla Adorazione dei pastori (Washington, 
Nat. Gall.), dalla Madonna leggente di Oxford, al- 
la Giuditta (San Pietroburgo, Ermitage) e alla pa- 
la del Duomo di Castelfranco, l'artista, riprenden- 
do e variando motivi iconografici, stilistici e com- 
positivi propri della tradizione veneta, conferisce 
nuovo valore agli elementi paesistici, rappresen- 
tati in profondità con sensibilissima modulazione 
dei rapporti luminosi e cromatici. Con La tempe- 
sta*, datata verso il 1502-03, trova piena afferma- 
zione la «maniera nuova»: quella riforma tecnica 
già chiaramente descritta dal Vasari come il «di- 
pingere solo con i colori stessi senz'altro studio di 
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1 «I tre filosofi»: olio su tela, 

cm 123,5 x144,5. Vienna, 
Kunsthistorisches Museum. 

2 «Madonna, il Bambino e i santi 
Liberale e Francesco »: olio su tavola, 
cm 200x152. Castelfranco Veneto, 
Duomo. 


3 «Guerriero con paggio»: olio su tela, 
cm 90x73. Firenze, Uffizi. 
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disegnare in carta». Ciò lo porta a confrontarsi 
con gli antichi, in particolare con A pelle che, se- 
condo Plinio, avrebbe dipinto «le cose che non si 
possono dipingere, il tuono, il lampo, il fulmine». 
Motivo centrale dell’arte di G., al di là dei parti- 
colari temi iconografici dei singoli dipinti, diventa 
la relazione profonda e vitale tra uomo e natura, il 
perpetuo e misterioso rinnovarsi della natura nel- 
l’atto di rivelarsi alla contemplazione umana, co- 
me soprattutto si nota nei 7re filosofi, probabile 
rappresentazione dei Magi in atto di interpretare 
il cielo durante il loro viaggio verso Betlemme. Di 
controversa attribuzione, ma indubbiamente in 
questo spirito, è anche il Paesaggio con Enea e 
Anchise (Londra, Nat. Gall.), noto come il Tra- 
monto. Parallelamente G. dipinge ritratti o mezze 
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figure in atteggiamento assorto o contemplativo, 
estranee al realismo analitico della tradizione 
quattrocentesca e caratterizzate da una resa sfu- 
mata e chiaroscurale che risente di modelli leo- 
nardeschi, secondo un approccio idealizzante, dal- 
le sottili implicazioni neoplatoniche (Pastore con 
flauto, Hampton Court, Coll. Reali; Le tre età del- 
l’uomo, Firenze, Gall. Palatina di Palazzo Pitti; 
Doppio ritratto, Roma, Gall. di Palazzo Venezia; 
Guerriero con paggio, Firenze, Uffizi). Gli ultimi 
anni di attività, dopo il compimento degli affre- 
schi del Fondaco dei Tedeschi (1508), dove ac- 
canto al maestro è già presente il giovane Tiziano, 
pongono alcuni dei più gravi problemi attributivi. 
In particolare, se la partecipazione di Tiziano al- 
l'esecuzione della Venere dormiente è attestata 
dallo stesso Michiel, l'ipotesi della collaborazione 
è stata avanzata anche per altri dipinti, tra i quali 
il Concerto (Firenze, Gall. Palatina di Palazzo Pit- 
ti) e il Concerto campestre (Parigi, Louvre), ormai 
prevalentemente rifiutati a G., e restituiti imvece a 
Tiziano giovane. L’opera di G., definita da Be- 
renson «limpido specchio del rinascimento alla 
sua altezza suprema», nel giro di pochi anni de- 
terminò una svolta decisiva nel corso della pittura 
veneta, divenendo punto di riferimento per una 
intera generazione di artisti, tra i quali Tiziano, 
Sebastiano del Piombo e Palma il Vecchio, e con- 
tribuendo al rinnovarsi dell’arte di Giovanni Bel- 
lini nell’ultima fervida stagione creativa dell’an- 
ziano maestro. 

Giosafatti Giuseppe (Ascoli Piceno 1643-1731) 
architetto e scultore italiano. Appartenente a una 
famiglia di scultori veneti trapiantata ad Ascoli al- 
la fine del Cinquecento, si formò a Roma nella 
cerchia del Bernini partecipando ad alcune delle 
sue imprese architettoniche e scultoree realizzate 
sotto Alessandro vi (Cattedra di San Pietro, co- 
lonnato della Basilica, Palazzo Chigi) e subendo 
l'influsso dell’arte del maestro. Tornato in patria, 
ricevette commissioni per opere architettoniche 
(palazzi Lenti e Centini Piccolomini, Palazzo del- 
l’Arringo, chiesa di Sant'Emidio alle Grotte) e 
per sculture (statue della Madonna e San Tom- 
maso nella chiesa di San Tommaso; monumenti 
funebri nel Duomo). Suo figlio LAZZARO (Ascoli 
Piceno 1694-1781) studiò a Roma presso C. Ru- 
sconi, distinguendosi soprattutto come modella- 
tore di stucchi e lavorò spesso in collaborazione 
col fratello LoRENZO (1696-1789). Il suo capolavo- 
ro è il gruppo con Sant'Emidio che battezza Poli- 
sia per la cripta della cattedrale di Ascoli. Come 
architetto si allineò al gusto del Vanvitelli (chiesa 
di Santa Maria del Buonconsiglio ad Ascoli e 
tempietto dell’Assunta a Campolungo). 

Giottino Giotto di maestro Stefano detto (Firen- 
ze, seconda metà del sec. x1v) pittore italiano. Fi- 
glio del pittore Stefano, della prima generazione 
dei seguaci di Giotto, fu dal Vasari confuso con 
Maso di Banco, i cui affreschi della Cappella Bar- 
di in Santa Croce a Firenze furono a lungo attri- 
buiti a G. L’opera intorno alla quale si può rico- 
struire la sua personalità è la Pietà di san Remigio, 
ora agli Uffizi di Firenze; gli è attribuito anche il 
Tabernacolo (1356) già in via del Leone a Firenze 


e ora nei depositi della Soprintendenza, ricono- 
sciuto con quello staccato nel Settecento da Piaz- 
za Santo Spirito. Queste opere attestano una par- 
ticolare interpretazione della forma giottesca, ri- 
volta (in relazione a un probabile soggiorno in 
Lombardia e in parallelo con l’attività fiorentina 
di Giovanni da Milano) a un raffinato e delicato 
cromatismo e all’accentuazione patetica dei per- 
sonaggi. 

Giotto (Vespignano, Vicchio di Mugello, Firenze, 
1267 ca - Firenze 1337) pittore e architetto italia- 
no. Varie leggende popolari sono fiorite sulla fan- 
ciullezza dell’artista, ma quasi certamente egli do- 
vette svolgere il proprio alunnato nella bottega di 
Cimabue (1280-90 ca). Altrettanto importante 
per la sua formazione fu il contatto con gli orien- 
tamenti classicisti della contemporanea pittura ro- 
mana, avvenuto a Roma o nel cantiere di Assisi, 
dove sono state riconosciute le sue prime opere 
(situabili fra il 1290 e il 1295 secondo una parte 
della critica; nel decennio precedente secondo al- 
tri): gli affreschi con Storie dell’ Antico Testamento 
e del Nuovo Testamento che si trovano nella zona 
alta della navata della Basilica Superiore di San 
Francesco ad Assisi; qui, nella terza campata, gli 
sono attribuite (ma non tutti gli studiosi concor- 
dano) le due Storie di Isacco, dove spazio, figure e 
azione si fondono in un’espressione di trattenuta 
drammaticità; nelle Storie successive, e special- 
mente nel Pianto sul Cristo morto (quarta campa- 
ta), la commozione è più intensa e si riflette nella 
più complessa struttura compositiva, oltre che in 
una più spiegata espressività drammatica. Con lo 
stesso senso di umanità, G. rinnova qualche tem- 
po dopo (la cronologia è tuttora dibattuta) il tema 
del crocifisso nella grande Croce di Santa Maria 
Novella a Firenze, dove il Cristo, sereno pur nel- 
l'atteggiamento doloroso, è composto in una vi- 
sione di plastico equilibrio, vicina a Nicola Pisano 
e ad Arnolfo di Cambio. Ancora in San France- 
sco ad Assisi, nella parte inferiore della navata e 
nella controfacciata, G. affrescò, con molti colla- 
boratori, la serie della Leggenda di san Francesco, 
che, iniziata nel 1296 ca, fu forse interrotta alla 
venticinquesima storia nel 1300, allorché l'artista 
dovette essere chiamato da papa Bonifacio vi a 
Roma, in occasione del giubileo. G. formulò la 
leggenda francescana partendo da una concezio- 
ne del santo visto non già come asceta bensì come 
battagliero campione della chiesa, consapevole 
del proprio ruolo storico; la sua visione narrativa 
sì ispira a una schietta e commossa naturalezza e 
alla volontà di accordare la complessa varietà dei 
moduli compositivi, l’aspra plasticità delle figure, 
la costruzione dinamica degli spazi. Elementi que- 
sti ultimi che si intuiscono anche nelle opere tra- 
dizionalmente riferite al soggiorno romano, come 
l'affresco frammentario per la loggia del Palazzo 
del Laterano (ora nella Basilica), con Bonifacio 
vin che indice il giubileo (oppure, secondo una re- 
cente ipotesi, Bonifacio vii che prende possesso 
del Laterano), e il mosaico per la fronte di San 
Pietro raffigurante la Navicella degli Apostoli gui- 
data da san Pietro (successivamente rifatta), di cui 
non restano che due frammenti (nell'atrio dell'at- 
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1 «Croce». Firenze, Santa 
Maria Novella. 


2 «Maestà» («Madonna 
d’Ognissanti»): tempera su 
tavola, cm 325X204. 
Firenze, Uffizi. 

3 «La rinuncia agli averi» 
(1296-1300): affresco (cm 
270x231) del ciclo della 
«Leggenda di san 
Francesco». Assisi, Basilica 
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tuale San Pietro). Alcune opere, come il Polittico 
di Badia (Firenze, Uffizi) e la Madonna in trono 
di San Giorgio alla Costa (Firenze, Mus. Diocesa- 
no), attestano un operoso soggiorno di G. a Fi- 
renze nei primi anni del Trecento; in questo stesso 
periodo deve cadere anche il suo soggiorno rimi- 
nese attestato da Riccobaldo Ferrarese, poiché i 
primi maestri di Rimini mostrano di dipendere da 
un G. ancora vicino al momento di Assisi, ma già 
sulla via di Padova. Uno stile più largo e dolce, 
forse influenzato dai mosaici bizantini di Raven- 
na, caratterizza l'estrema delicatezza chiaroscura- 
le del Croci fisso del Tempio Malatestiano a Rimi- 
ni, la cui datazione al 1300-03 è però ancora di- 
battuta. A Padova, negli affreschi della Cappella* 
di Enrico Scrovegni all’ Arena (1303-05), forse an- 
che per il riaffiorare del ricordo del Cavallini, si 
attenua l’incisività del contorno, si fa più morbida 
e sfumata la forma, mentre il tono drammatico di- 
viene, nel ritmo pacato, più robusto. Nella zona 
più alta, le vicende di Gioacchino, sant'Anna e la 
Vergine sono svolte con un senso di azione lenta e 
meditata, in composizioni che si snodano come un 
fregio. Nell’ordine medio le prime Storie di Cristo 
riprendono con più concatenata sequenza lo stes- 
so tipo di composizione. Ma più oltre, dalla Strage 
deglt Innocenti alle Nozze di Cana, compaiono 
nuove direttrici compositive trasversali; la conci- 
tazione e il pathos si vanno poi intensificando, 
dalla Resurrezione di Lazzaro alla Cattura, in 
un'organizzazione sempre più corale. Nell’ordine 
inferiore, il dramma della Passione, arginato da 
ferma misura, raggiunge esiti altissimi nella inten- 
sa Crocifissione, nella tensione bloccata del Com- 
pianto, nella commozione contenuta del Noli me 
tangere. Nell'arco trionfale si passa dallo spazio 
dilatato sul piano, proprio del Prologo in cielo, al- 
lo spazio in aggetto che caratterizza le edicole del- 
l'Annunciazione, e da questo (attraverso lo spazio 
«normale» a rilievo della Visitazione e del Tradi- 
mento di Giuda) si giunge alla spazialità prospet- 
tica dei due finti «coretti», commisurati allo spa- 
zio reale della cappella. Le due spazialità opposte 
(coretti ed edicole), intervallate da una zona neu- 
tra (Visitazione e Tradimento), sono risolte in 
unità dallo spazio disteso del Prologo, coerente- 
mente al solenne distacco che governa l’intero ci- 
clo. Nello zoccolo sono dipinte le Virtù e i Vizi, a 
chiaroscuro, immagini sempre consone alla qua- 
lità morale proposta. Sulla parete d’ingresso G. 
eseguì, con larga collaborazione, il grande Giudi- 
zio universale, dove a zone e immagini di trasfigu- 
rata bellezza si accostano episodi di un’acredine 
espressiva degna dell’Inferno dantesco. Poco tem- 
po dopo l’esperienza padovana, G. dovette dipin- 
gere la Maestà in Ognissanti a Firenze (oggi agli 
Uffizi), dove volume e spazio conferiscono alla 
composizione un aspetto di blocco compatto, en- 
tro il quale si inseriscono fermamente le figure an- 
geliche e i santi adoranti la Vergine. Al 1307-08 
dovrebbero risalire gli affreschi della Cappella 
della Maddalena nella Basilica Inferiore di Assisi, 
ideati da G. ma lasciati in buona parte all’esecu- 
zione degli allievi (Come accadrà più tardi, e con 
un grado di autografia ancora minore, con le Virtù 


francescane nelle vele della crociera della Basilica 
Inferiore e col Polittico Stefaneschi, 1320-30, nella 
Pin. Vaticana). Dopo un nuovo soggiorno a Pa- 
dova, forse del 1317 (Crocifisso della Cappella 
dell'Arena; affreschi astrologici, scomparsi, del 
Palazzo Comunale), G. iniziò ad affrescare con 
Storie dei due san Giovanni la Cappella Peruzzi in 
Santa Croce a Firenze, dove un largo respiro 
compositivo si anima di forme più complesse ri- 
spetto a quelle di Padova, di giochi spaziali più 
mossi e di più ricca invenzione. A questo periodo 
appartengono il polittico di Raleigh (North Caro- 
lina Mus. of Art), forse identificabile con l’origi- 
naria pala della Cappella Peruzzi (con larga colla- 
borazione di allievi), il Transito della Vergine di 
Berlino (dalla fiorentina chiesa di Ognissanti), 
quasi totalmente autografo, e le piccole Storie di 
Cristo, di bottega, divise tra i musei di New York, 
Boston, Londra, Monaco e Settignano (Coll. Be- 
renson). Intorno al 1325 o più tardi, ma non oltre 
il 1328, sono databili gli affreschi della Cappella 
Bardi in Santa Croce a Firenze, con Storie di san 
Francesco, dove le scene principali appaiono sicu- 
ramente di mano di G.: il ritmo compositivo diste- 
so e solenne, favorito dalla modulazione pacata 
di un colore fattosi caldo e denso, toglie alle storie 
ogni puntuale immediatezza, elevandone la so- 
stanza drammatica, contenuta in una rituale com- 
postezza, a un grado di verità più alto ed essen- 
ziale. A questo stesso periodo appartiene lo 
smembrato e incompleto polittico diviso tra Wa- 
shington (Nat. Gall.), Chaalis (Mus. Jacquemart- 
André) e Firenze (Mus. Horne), ritenuto quasi in- 
teramente autografo, così come le due notevoli 
Croci fissioni di Strasburgo e di Berlino. Dal 1328 
al 1333 G. operò con molti discepoli a Napoli, non 
senza qualche interruzione, ma nulla più vi si tro- 
va di sua mano. In questi anni o subito dopo egli 
ideò e solo in parte eseguì (Madonna e tondi del- 
la predella) il polittico firmato della Pin. Naz. di 
Bologna (già in Santa Maria degli Angeli), e di- 
resse l'esecuzione, per mano soprattutto di T. 
Gaddi, del Polittico Baroncelli in Santa Croce a 
Firenze. Nel 1334 G. disegnò e fondò il campanile 
del Duomo di Firenze, poi continuato da altri, e 
forse diede qualche disegno per i primi rilievi ne- 
gli esagoni del primo ordine, eseguiti da Andrea 
Pisano e scuola. Intorno al 1335 l’artista era, con 
discepoli, a Milano, dove eseguì nel palazzo di 
Azzone Visconti opere oggi scomparse. 

Al pari di Dante nella poesia, G. portò a matura- 
zione il processo di rinnovamento della lingua pit- 
torica italiana. Questo ruolo storico gli fu ricono- 
sciuto già dai contemporanei: dallo stesso Dante 
fino al Cennini, secondo il quale G. «rimutò l’arte 
del dipingere di greco in latino, e ridusse al mo- 
derno; et ebbe l’arte più compiuta ch’avessi mai 
più nessuno». Discepolo di Cimabue, ma forma- 
tosi anche a Roma, come si è detto, sugli esempi 
del classicismo bizantino penetrato nella pittura 
medievale romana e della pittura classica e paleo- 
cristiana, ma non ignaro né della compatta so- 
brietà della scultura romanica né della dinamica 
lineare dell’arte gotica nell’interpretazione di Ni- 
cola Pisano e Arnolfo di Cambio, G. rappresenta 


483 


Giovanni da Milano 


dee r——7Èt—rP P___.Èr—_rrr_—_——_-y&y&;<-- - ->&€_&+_»€_+- 


quasi una «summa» della cultura figurativa del 
medioevo. Affidata a opere che sono sparse in 
quasi ogni parte d’Italia, l'impronta di G. è sensi- 
bile, a vari gradi, in pressoché tutte le scuole pit- 
toriche trecentesche della penisola e talvolta, per 
vie mediate, anche d’oltralpe. Più forte che altro- 
ve è, naturalmente, a Firenze, dove la pittura del 
Trecento è tutta, in senso stretto o lato, giottesca, 
e dove le opere di G. rimarranno come modello e 
fonte di ispirazione ancora per gli artisti del rina- 
scimento (Masaccio, Michelangelo). 

Giovan Battista da Faenza + Bertucci, Giovan 
Battista. 

Giovan Francesco da Rimini (Rimini 1420 ca - 
Bologna 1470) pittore italiano. Non si hanno sue 
notizie prima del 1441-42, anni in cui figura iscrit- 
to alla corporazione dei pittori padovani; più tardi 
fu a Bologna, dove eseguì la Madonna col Bambi- 
no della locale chiesa di San Domenico (1459) e 
della Nat. Gall. di Londra (1461), e dove lavorò 
agli affreschi, oggi perduti, della Cappella di San- 
ta Brigida in San Petronio. Fu legato alla cultura 
toscana e a quella dello Squarcione, che sintetizzò 
con sottile fantasia narrativa e gusto favolistico 
tardogotico. 

Giovannetti Matteo (Viterbo, ? - Roma 1369) 
pittore italiano. Si hanno sue notizie a partire dal 
1322. Svolse la sua attività principalmente ad Avi- 
gnone (dov’è documentato dal 1343 alla partenza 
per Roma nel 1367), eseguendo nel Palazzo dei 
Papi la decorazione della Cappella di San Mar- 
ziale (Storie di san Marziale, 1344-45), della Cap- 
pella di San Giovanni (1346-48), della Sala del- 
l’Udienza (Profetî) nonché della Cappella di In- 
nocenzo Vi nell'abbazia di Villeneuve (1355). Ra- 
re sono le sue opere su tavola, di straordinaria 
sfarzosità (/ santi Ermagora e Fortunato, Venezia, 
Mus. Correr). Il suo linguaggio, che si ispira per il 
gusto decorativo a quello di S. Martini, ha una 
nuova libertà compositiva e una tendenza alla ca- 
ratterizzazione fisionomica ed espressiva motiva- 
te certamente dal contatto con il vivace ambiente 
francese. 

Giovanni Agostino da Lodi (attivo fra l’ultimo 
decennio del sec. xv e il primo quarto del sec. xvi) 
pittore italiano. Noto per un unico dipinto firmato 
(San Pietro e san Giovanni, Milano, Brera), operò 
nell’orbita del Bramantino, di cui fu seguace (La- 
vanda dei piedi, 1500, Venezia, Gall. dell'Acc.), 
ma ebbe precoci esperienze venete che lo avvici- 
narono dapprima a Giovanni Bellini e poi a Gior- 
gione (Matrimonio mistico di santa Caterina, Ve- 
nezia, Santo Stefano; Adorazione dei pastori, Al- 
lentown, Art Mus.). Nel 1504 è documentato a 
Venezia. Verso il 1506 dipinse un trittico in San 
Nicola a Bribano (Belluno), continuando tuttavia 
a operare anche in ambito lombardo secondo una 
sorta di pendolarismo artistico che lo porta a ri- 
sentire dei modi di Leonardo e di G.A. Boltraffio 
(Madonna e donatori, Napoli, Mus. di Capodi- 
monte), ma anche di quelli di A. Diirer. Ad anni 
avanzati, fra il secondo e il terzo decennio del 
Cinquecento, risalgono un’Assunzione (Milano, 
Pin. Ambrosiana) e due tavole dipinte in collabo- 
razione con Marco d’Oggiono (Battesimo di Cri- 


sto e Adorazione dei Magi, Milano, Brera). Un 
tempo veniva convenzionalmente designato co- 
me Pseudo-Boccaccino. 

Giovanni da Bologna (attivo a Venezia nella se- 
conda metà del sec. xv) pittore italiano. La sua 
esigua produzione, di un decorativo linearismo, lo 
mostra seguace di Lorenzo Veneziano, ma sensi- 
bile anche a suggestioni di Giusto de’ Menabuoi 
(Madonna dell’Umiltà, Venezia, Gall. dell’ Acc,; 
San Cristoforo, Padova, Mus. Civ.). 

Giovanni da Campione (attivo in area lombarda 
nel sec. xIv) architetto e scultore italiano. Perso- 
nalità notevole nella schiera dei maestri -+ cam- 
pionesi, ma tuttavia ancora scarsamente definita, 
lavorò con il padre Ugo a Milano (gli vengono in 
via ipotetica attribuite alcune delle statue nella 
loggia degli Osii) e a Bergamo (le Virtà peril Bat- 
tistero, 1340 ca). Del solo Giovanni sono il porta- 
le settentrionale e la statua equestre di Santr'Ales- 
sandro del protiro antistante in Santa Maria Mag- 
giore a Bergamo. 

Giovanni d’Alemagna (?, prima metà del sec. xv 
- Padova 1450) pittore di probabile origine tede- 
sca. Fu a Venezia regolare collaboratore del co- 
gnato Antonio Vivarini (polittico, 1443, Venezia, 
San Zaccaria; Incoronazione di Maria, 1444, Ve- 
nezia, San Pantaleone; Madonna in trono, 1446, 
Venezia, Gall. dell’Acc.), introducendo nella sec- 
chezza espressiva di derivazione tedesca una nota 
di particolare fastosità. Morì a Padova mentre at- 
tendeva con Vivarini alla decorazione della Cap- 
pella Ovetari agli Eremitani. 

Giovanni Dalmata G. Duknoviè detto (Traù 
1440 ca - Ancona dopo il 1509) scultore dalmata. 
Forse allievo di Giorgio da Sebenico, operò a Ro- 
ma in collaborazione con A. Bregno (tomba Te- 
baldi, 1466, Santa Maria sopra Minerva; tomba 
Roverella, 1477, San Clemente) e con Mino da 
Fiesole (tomba di Paolo tI, 1474 ca, Grotte Vati- 
cane), poi da solo (tomba Eroli, 1479, Grotte Va- 
ticane). Dal 1481 fu attivo alla corte di Mattia 
Corvino in Ungheria, infine a Venezia (1498) e 
ad Ancona (tomba del Beato Giannelli, 1509, nel 
Duomo). L'educazione dalmata conferisce alle 
sue opere, pur nella sovrabbondanza decorativa, 
un tono di vigoroso dinamismo. 

Giovanni d’Ambrogio (attivo a Firenze 1384- 
1418) scultore italiano. Lavorò a Firenze alla de- 
corazione della Porta della Mandorla del Duomo, 
della quale aveva già fornito il disegno negli anni 
tra il 1391 e il 1397. La sua mano si riconosce an- 
che nei rilievi con la Giustizia e la Prudenza 
(1383-86) della Loggia dei Lanzi. Il suo stile, ca- 
ratterizzato dalla composizione spaziosa, è esem- 
plare del gusto per l’antichità diffuso nell’ambien- 
te culturale fiorentino della fine del sec. xv. 
Giovanni da Milano G. di Iacopo di Guido detto 
(Caversaccio, Como, notizie 1346-69) pittore ita- 
liano. Si formò probabilmente in Lombardia nel 
quarto e quinto decennio del secolo, nell’ambito 
dell’estesa cultura gotica locale, e certamente co- 
nobbe gli artisti giotteschi che vi operavano in 
quel periodo. La prima opera in cui la sua perso- 
nalità artistica è individuabile è la Vergine e due 
santi (Mendrisio, Santa Maria delle Grazie). Dal 


Giovanni da Modena 


1346 è documentata la sua presenza in Toscana; ì 
contatti con questo ambiente artistico sono evi- 
denti in varie opere, come l’anconetta della Ma- 
donna in trono, con santi e storie di Cristo (Roma, 
Gall. Naz. di Arte Antica) e la Pietà (Parigi, Coll. 
M. Le Roy). Malgrado un ipotizzato ritorno nel 
1348 a Milano, dove avrebbe realizzato alcune 
opere, perdute, nell’ambito della pittura toscana 
ci riportano le opere successive: il Polittico firma- 
to di Prato (1354, Mus. Civ.), una Vergine annun- 
ciata (Pisa, Mus. Naz. di San Matteo) e la lunetta 
con la Madonna, il Bambino e due donatori (New 
York, Metropolitan Mus.). Tra il ’60 e il °65 si col- 
locano il Polittico di Ognissanti, ora smembrato 
(Firenze, Uffizi; Buenos Aires, Istituto T. Di Tel- 
la; Venezia, coll. priv.), la Pietà firmata (1365, Fi- 
renze, Gall. dell’Acc.) e gli affreschi con Storie 
della Vergine e della Maddalena (1365, Firenze, 
Santa Croce, Cappella Rinuccini). Nel 1369 egli si 
reca a Roma per la decorazione, perduta, di due 
cappelle in Vaticano. L'ultimo documento della 
sua attività sembra essere il polittico frammenta- 
rio formato dal Cristo benitdi cente (Milano, Bre- 
ra), dai Santi (Torino, Gall. Sabauda) e dalle tre 
tavolette con il Padre Eterno, la Vergine e San 
Giovanni Battista (Londra, Nat. Gall.). L’impor- 
tanza di G. da M. nella storia delia pittura del Tre- 
cento è notevole. Egli riuscì a mediare due diffe- 
renti visioni artistiche: la sua formazione lombar- 
da gli consentì di dare del linguaggio fiorentino 
una interpretazione sostanzialmente profana, at- 
tenta agli aspetti più intimi della realtà. Le sue in- 
dicazioni saranno raccolte in Toscana, agli inizi 
del Quattrocento, da Masolino e dal Sassetta. 

Giovanni da Modena G. di Pietro Falloppi detto 
(notizie 1409-56) pittore italiano. Di origine mo- 
denese, fu attivo a Bologna almeno dal 1409. In- 
torno al 1410-12 eseguì gli affreschi con il Paradi- 
so, l'Inferno e le Storie dei Re Magi nella Cappel- 
la Bolognini in San Petronio a Bologna e intorno 
al 1420 | Allegoria del trionfo della Chiesa sulla Si- 
nagoga e del peccato originale, nella Cappella di 
San Giorgio della medesima chiesa, caratterizzati 
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Giovanni da Milano 
«Incontro alla Porta 
Aurea»: affresco del ciclo 
con «Storie della Vergine e 
della Maddalena» (1365) 
nella Cappella Rinuccini in 
Santa Croce a Firenze. 


dall’audace e fantasiosa espressività. Sicuramente 
ebbe conoscenza delle coeve tendenze nordiche: 
ne è prova il Crocifisso della Pin. Naz. di Bologna, 
la cui intensa drammaticità è accentuata da ele- 
menti cromatici, come il rivolo di sangue che scor- 
re sul corpo del Cristo. 

Giovanni da Nola G. Marigliano o Marliano det- 
to (Marigliano, Napoli, 1488 - Napoli 1558) scul- 
tore italiano. Formatosi su toscani come B. Ros- 
sellino, operò a lungo a Napoli (Presepe ligneo, 
1524, Santa Maria del Parto; tomba di Antonia 
Gaudino, 1530, Santa Chiara; Cappella Ligorio, 
1532, chiesa di Monteoliveto; altare di Santa Ma- 
ria ad Nives, 1536, San Domenico Maggiore; tom- 
be dei Sanseverino, 1539-46, Santi Severino e Sos- 
sio; ancona dell’altare maggiore, San Lorenzo 
Maggiore; monumento di don Pedro de Toledo e 
dalla consorte, 1540-46, San Giacomo degli Spa- 
gnoli; Compianto su Cristo morto, 1549, Santa 
Maria a Caponapoli). Inizialmente legato al gusto 
classicistico, con evidenti richiami a Raffaello e ad 
A. Sansovino, più tardi fu profondamente in- 
fluenzato dagli artisti spagnoli che operavano a 
Napoli (B. Ordòfiez), dai quali trasse una vena di 
patetica espressività. 

Giovanni da Rimini (notizie dal 1292 al 1309/14) 
pittore italiano. Fratello di Giuliano da Rimini, 
firmò e datò nel 1309 (ma alcuni hanno letto 
1314) la sua unica opera certa, un Croci fisso sagg 


Giotto collocato nel Tempio Malatestia 
fase precedente, verso il 1300-05, dovra 


Madonna col Bambino, Faeng& Pin, ‘ 
di andamento più arcaico gg tt SI sue opere 
maggiori: il Croci fisso digdlelaalgii Crocifisso 
Diotallevi (Rimini, MSfA@lat@stà), cui seguiro- 
no, tra il primo e il second@gefgsennio del Trecen- 
to, gli affreschi delle Stdff@ di Maria (Rimini, 
Sant Agostino). Recente è la proposta, ampia- 
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mente condivisa, di ricondurre alla sua attività nel 
secondo decennio del Trecento le opere già cata- 
logate sotto il nome di «Maestro dell’Arengo», tra 
cui il grandioso Giudizio universale proveniente 
dall’arco trionfale di Sant'Agostino (1315 ca, Ri- 
mini, Mus.). Fu tra i primi seguaci di Giotto, che 
interpretò con delicatezza cromatica e chiaroscu- 
rale, ponendosi come base per i successivi svilup- 
pi della scuola riminese. 
Giovanni da San Giovanni G. Mannozzi detto 
(San Giovanni Valdamo, Arezzo, 1592 - Firenze 
1636) pittore italiano. Presto svincolatosi dalla te- 
matica manieristica del suo maestro M. Rosselli, 
assimilò influenze venete e nei vari soggiorni ro- 
mani si accostò alla pittura naturalistica dei Car- 
racci (affreschi a Roma, Santi Quattro Incoronati; 
Firenze, Palazzo Pitti, Sala degli argenti). Dipinse 
anche scene di genere con vivace vena satirica 
(La notte delle nozze, Firenze, Gall. Palatina di 
Palazzo Pitti). 
Giovanni da Udine G. Ricamatore detto (Udine 
1487 - Roma 1564) pittore italiano. Allievo di 
Raffaello, fu uno specialista della decorazione a 
«grottesche» (a fresco e a stucco), che interpretò 
con fine gusto classicista e con straordinaria in- 
ventiva (1517-19, Città del Vaticano, Logge Vati- 
cane; Roma, Villa Madama). A Roma diresse an- 
che la costruzione di fontane monumentali, ora 
distrutte. Dopo il sacco di Roma, lavorò a Firenze 
(1532-34, stucchi nella Sagrestia Nuova di San Lo- 
renzo) e poi a Venezia (1540 ca, Palazzo Grimani, 
decorazione a stucco), contribuendo sensibilmente 
alla diffusione del gusto romano nel nord dell’Ita- 
lia. Dopo il 1540 svolse attività di architetto a Udi- 
ne (Torre dell'Orologio, fontana di piazza Mercato 
nuovo) e a Cividale (Santa Maria dei Battuti). 
Tomò per l’ultima volta a Roma nel 1560, per di- 
pingere il terzo piano delle Logge Vaticane. 
Giovanni da Verona, Fra’ Vani 1457-1525) 
scultore e intagliatore italiano. Fu monaco olive- 
tano e allievo di Fra’ Sebastiano da Rovigo, del 
quale assimilò la tecnica esperta e il gusto decora- 
tivo. Le sue opere più note (stalli del coro di San- 
ta Maria in Organo a Verona, 1491-1501]; tarsie e 
scranni per la Stanza della Segnatura in Vaticano, 
1511-12; stalli di Monteoliveto Maggiore, 1503-05, 
in parte ora nel Duomo di Siena; tarsie del Duo- 
mo di Lodi, proveniente da San Cristoforo) sono 
caratterizzate da una eccezionale varietà inventi- 
va che si manifesta anche in alcuni motivi incon- 
sueti: animali, vedute di città, architetture fanta- 
stiche ecc. 
Giovanni del Biondo (Firenze, notizie dal 1356 
al 1398) pittore italiano. Derivò dall’Orcagna e da 
Nardo di Cione le forme massicce ma linearistica- 
mente definite e gli schemi iconografici arcaiciz- 
zanti delle sue opere, distinte da una forte carat- 
terizzazione fisionomica dei personaggi: San Za- 
nobi (Firenze, Santa Maria del Fiore), predella 
del polittico per la Cappella Rinuccini (1379, Fi- 
renze, Santa Croce), San Giovanni Evangelista 

Firenze, Uffizi), Incoronazione della Vergine 
(1573 Fiesole, Mus. Bardini). 

iovanni dell'Opera + Bandini, Giovanni. 

Giovanni d’Enrico (Riale d’Alagna, Vercelli, 


Giovanni di Bartolomeo Cristiani 


1560 ca - Borgosesia, Vercelli, 1646) scultore e ar- 
chitetto italiano. Appartenente a una famiglia di 
artisti attivi al Sacro Monte di Varallo nel penulti- 
mo decennio del Cinquecento, ebbe come archi- 
tetto parte rilevante nella sistemazione dell’area 
centrale di quel complesso al tempo del vescovo 
Bescapè; ma fu soprattutto grande scultore e sce- 
nografo del «teatro montano», modellando decine 
di statue in terracotta e allestendo la scena interna 
di più di 20 cappelle, ad alcune delle quali collabo- 
rarono, dipingendo gli affreschi, artisti come il Mo- 
razzone e come il fratello di G., Tanzio da Varallo. 
Giovanni di Agostino (Siena 1311 ca - 1348) ar- 
chitetto e scultore italiano. Con il padre, Agostino 
di Giovanni, lavorò in Santa Mana della Pieve ad 
Arezzo (1332-33), dove scolpì il fonte battesimale, 
e poi ancora nel Duomo della stessa città (1334, 
Cappella Tarlati). Nel 1336, nominato capoma- 
stro del Duomo di Siena, preparò i modelli per i 
doccioni. Fu poi capomastro del Duomo di Or- 
vieto (1337) e quindi nuovamente di quello di Sie- 
na (1340-45). La sua unica opera di scultura fir- 
mata e datata è l’altorilievo con Vergine in trono 
col Bambino e due angeli nell’Oratorio di San 
Bernardino a Siena, che perla fluente sottigliezza 
di intaglio e il vibrante modellato si accosta ai 
contemporanei modi pittorici senesi. Gli sono at- 
tribuiti anche alcuni rilievi per le lunette del Duo- 
mo di Siena (Madonna col Bambino; Cristo tra 
due cherubini; Cristo in trono fra due angeli). 
Giovanni di Balduccio (Pisa, notizie 1317-49) 
scultore e architetto italiano. Si formò sui grandi 
modelli di Giovanni Pisano e di Tino di Camaino 
nei cantieri del Duomo di Pisa, sebbene il suo ap- 
prendistato dovette avvenire nella bottega di Lu- 
po di Francesco. Intorno al 1324 realizzò la tomba 
di Guarnerio degli Antelminelli, figlio di Castruc- 
cio Castracani, in San Francesco a Sarzana; in se- 
guito scolpì il pulpito di Santa Maria del Prato a 
San Casciano in Val di Pesa e l’altare maggiore di 
San Domenico a Bologna. Verso il quarto decen- 
nio del secolo, grazie anche a contatti con Andrea 
Pisano, la tendenza a una interpretazione morbi- 
da e aggraziata dei modelli di Giovanni Pisano e 
di Tino di Camaino, evidente nelle prime opere, si 
arricchisce (in particolare nei rilievi della Cappel- 
la Baroncelli a Firenze) di un certo interesse per 
una composizione chiara e bilanciata. Nel 1334, 
su invito di Azzone Visconti, G. di B. si trasferì a 
Milano (dove è ricordato fino al 1349) e qui lasciò 
numerose e importanti opere (tomba viscontea in 
Santa Tecla, frammenti al Castello Sforzesco; ar- 
ca di San Pietro martire in Sant'Eustorgio, 1335- 
39; tomba di Azzone Visconti in San Gottardo; 
portale di Santa Maria di Brera, resti al Castello 
Sforzesco), contribuendo, attraverso i suoi nume- 
rosi allievi, a diffondere in Lombardia lo stile del- 
la grande statuaria pisana. 

Giovanni di Bartolomeo Cristiani (Pistoia?, no- 
tizie dal 1370 al 1396) pittore italiano. Esponente 
della linea orcagnesca della pittura toscana della 
seconda metà del Trecento, fu attivo a Pistoia e a 
Firenze, dove ottenne commissioni di prestigio 
(tavola per la chiesa di Sant’ Ambrogio, 1385 ca). 
La sua opera è documentata a partire dal 1370, 


Giovanni di Benedetto da Como 


data della pala di San Giovanni Evangelista per la 
chiesa di San Giovanni Fuorcivitas a Pistoia. Tra 
le imprese della fase estrema si ricordano invece 
gli affreschi dell'Oratorio de’ Rossi a Firenze, ese- 
guiti nel 1396. 
Giovanni di Benedetto da Como (attivo dal 
1350 al 1385 ca) miniatore italiano. Noto per il Li- 
bro d’ore realizzato per Bianca di Savoia (Mona- 
co, Staatsbibliothek), dimostra una vicinanza stili- 
stica con alcuni cicli di affreschi lombardi coevi 
(Lentate, Mocchirolo). Gli sono riferite con sicu- 
rezza anche alcune miniature delle cosiddette Ore 
della Vergine (1383, Modena, Biblioteca Estense). 
Tipica è la sua aggraziata vena aneddotica deriva- 
ta dalla contemporanea arte francese. 
Giovanni di Bonino (attivo nella prima metà del 
sec. XIV) pittore, mosaicista e maestro vetrario. 
Originario di Assisi, si formò probabilmente nei 
cantieri decorativi della Basilica Inferiore di San 
Francesco, dove alcuni studiosi gli assegnano un 
gruppo di vetrate già attribuito al Maestro di Fi- 
gline (con conseguente proposta di identificare 
quest’ultimo con G. di B.). Dal 1325 al 1347 fu at- 
tivo nel Duomo di Orvieto, dove partecipò come 
scultore e mosaicista alla decorazione della fac- 
ciata e dove eseguì numerose vetrate, tutte scom- 
parse ad eccezione di quella dell’abside, dedicata 
al tema della Redenzione, con figurazioni di forte 
espressività e grande ricchezza ornamentale che 
preludono al gotico internazionale. Nel 1345 è do- 
cumentato a Perugia, dove gli viene attribuita una 
vetrata con la Crocifissione proveniente da 
Sant'Agostino (Perugia, Gall. Naz. dell'Umbria). 
Giovanni di Consalvo + Maestro del chiostro 
degli Aranci. 
Giovanni di Cosma (Roma, attivo nella seconda 
metà del sec. xm e all’inizio del x1v) scultore italia- 
no. Formatosi nella bottega del padre Cosma di 
Pietro Mellini, autore del rivestimento marmoreo 
dell'Oratorio del Sancta Sanctorum in Laterano 
(1277-80), fu tra i più raffinati interpreti in ambito 
romano della lezione di Arnolfo di Cambio, che 
sviluppò con originalità accentuandone gli elemen- 
ti cromatici e decorativi, sulla scorta della tradizio- 
ne cosmatesca. Di lui rimangono solo tre opere fir- 
mate, eseguite in uno stretto giro d’anni: la tomba 
del cardinale Stefano Suardi in Santa Balbina 
(1295 ca), quella del cardinale Guglielmo Durando 
in Santa Maria sopra Minerva (1296 ca) e la tomba 
del cardinale Consalvo Garcia Gudiel in Santa Ma- 
ria Maggiore (1299-1301 ca), le ultime due esem- 
plate sul modello arnolfiano della distrutta tomba 
di papa Bonifacio vi in San Pietro. Per le strette ri- 
spondenze stilistiche e di impianto gli viene riferita 
anche la tomba del cardinale Matteo d’ Acquaspar- 
ta in Santa Maria in Aracoeli (1302 ca). 
Giovanni di Fernach (attivo a Milano alla fine 
del sec. xiv) scultore di probabile origine tedesca. 
Nel 1390 ca disegnò l’ornamentazione della porta 
della sagrestia meridionale del Duomo di Milano, 
che rivela nel ricco andamento decorativo e nel 
duro intaglio delle sculture un inconfondibile rap- 
Orto con il mondo nordico. Tra le altre opere a 
ui attribuite, alcune statue dei Giganti all’esterno 
del Duomo, mentre non è più sostenibile la pro- 
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posta di C. Baroni di riferirgli il tabernacolo cu- 
spidato del portale meridionale di Santa Maria 
Maggiore a Bergamo. 

Giovanni di Francesco del Cervelliera (Firen- 
ze 1412-59) pittore italiano. L'unica sua opera si- 
curamente documentata, la lunetta del Padre 
Eterno sulla porta d’ingresso dello Spedale degli 
Innocenti a Firenze (datata 1459), appartiene al 
periodo maturo, influenzato dal dinamismo pla- 
stico di Andrea del Castagno. A una fase anterio- 
re, caratterizzata da una ricerca lineare e cromati- 
ca più sottile, sulle orme di Domenico Veneziano, 
appartengono le altre opere attribuitegli, già rife- 
rite al cosiddetto Maestro del Trittico Carrand: il 
trittico già in Coll. Carrand (Madonna con Bam- 
bino e quattro santi, Firenze, Bargello), la Croce in 
Sant'Andrea a Brozzi e la predella con Storie di 
san Nicola in Casa Buonarroti a Firenze. 
Giovanni di Paolo (Siena, notizie 1417-82) pitto- 
re italiano. Operò soprattutto a Siena, come mi- 
niatore (Antifonario e Graduale, 1450-53 ca, Sie- 
na, Biblioteca Comunale) e dipingendo (dal 1423) 
per la Biccherna — la magistratura senese preposta 
agli uffici della finanza — alcune tavolette, dette ap- 
punto biccherne, usate come copertina dei registri 
dell'ufficio (ora nell'Archivio di Stato di Siena). 
Forse anteriore alla sua prima opera datata (1426) 
è la tavola col Cristo paziente e Cristo trionfante 
della Pin. Naz. di Siena. Le sue opere principali, 
eseguite per le chiese di Siena e del contado e per 
lo più concepite secondo la complessa struttura 
dei polittici tardogotici, sono ora in parte perdute, 
in parte smembrate e disperse nei musei italiani e 
stranieri: polittico Pecci (1426, disperso, laterali al- 
la Pin. Naz. di Siena) e polittico Fondi, già in San 
Francesco (1436, smembrato; alla Pin. Naz. di Sie- 
na frammenti della predella, ricchi di preziosità 
miniaturistiche e di vaghi squarci paesistici), pala 
per la corporazione dei pizzicagnoli senesi (1447- 
48, smembrato; scomparto centrale con la Presen- 
tazione al tempio alla Pin. Naz. di Siena); polittico 
di San Nicola (1453; Siena, Pin. Naz.); pala con 
Madonna e santi per la nuova Cattedrale fatta in- 
nalzare da Pio n a Pienza (1463) e infine i due po- 
littici per l'abbazia di San Galgano (1470 ca, late- 
rali e predella alla Pin. Naz. di Siena) e per la chie- 
sa di San Silvestro presso Staggia (1475, ora Siena, 
Pin. Naz., ultima opera datata), testimonianza del- 
l’ultimo, tormentato stile del maestro. Non vanno 
dimenticate le stupende tavolette della predella 
con Storie del Battista (1450 ca), ora raccolte in 
gran parte all'Art Inst. di Chicago, o la Madonna 
dell’Umilta (1445 ca) e il Giudizio universale 
(1460-65), ambedue alla Pin. Naz. di Siena. Nella 
sua lunga attività, G. di P. non ignorò i problemi 
formali del rinascimento, ma preferì mettere a 
fuoco, specialmente nel paesaggio, le minute os- 
servazioni naturalistiche care al gotico internazio- 
nale. Dai modelli trecenteschi dei Lorenzetti egli 
trasse, con cosciente scelta arcaizzante, le sue inte- 
laiature architettoniche e lo schema dei suoi pae- 
saggi geometrici visti a volo d'uccello, nei quali si 
muove un'umanità dalle forme angolose e molto 
espressive, definite da un netto segno di contorno. 
Giovanni di Piermatteo + Boccati. 
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Giovanni Pisano 
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Giovanni di ser Giovanni detto lo Scheggia (San 
Giovanni Valdarno, Arezzo, 1406 - Firenze 1486) 
pittore italiano. Figlio del notaio Giovanni e nipo- 
te di Mone «cassaio», cioè un falegname specializ- 
zato nella produzione di cassoni, fu fratello mino- 
re di Masaccio. La sua produzione, identificata 
partendo dall’unica opera firmata, un Martirio di 
san Sebastiano affrescato in San Lorenzo a San 
Giovanni Valdarno (1456 o 1457), comprende so- 
prattutto dipinti per cassoni nuziali, forzieri, de- 
schi da parto e tabernacoli, un tempo assegnati al 
cosiddetto Maestro del cassone Adimari (dall’o- 
monimo dipinto alla Gall. dell’Acc. di Firenze). 
Inizialmente sotto l’influenza del fratello, si orientò 
in seguito verso uno spigliato stile narrativo, ricco 
di inflessioni arcaizzanti e cortesi, in cui notevole 
importanza assumono gli elaborati sfondi prospet- 
tico-architettonici (Trionfo della Fama, 1449, New 
York, New York Historical Society; // gioco del ci- 
vettino, Firenze, Mus. di Palazzo Davanzati). 
Giovanni di Simone (Pisa, notizie 1260-98) ar- 
chitetto italiano. E autore del recinto marmoreo 
rettangolare che delimita il Camposanto di Pisa 
(1278-83), ancora romanico nella semplicità dello 
schema ad arcate a tutto sesto, ma già gotico al- 
l’interno per l’uso delicato del marmo nei pilastri 
polistili. Lo schema è a quadriportico, aperto verso 
l'interno; le arcate a quadrifora furono invece rea- 
lizzate nel sec. xv. All’attività precedente di G. di 
S. risale con certezza la chiesa pisana di San Fran- 
cesco (dal 1261), con il suo ardito campanile pen- 
sile, simile a quello di Santa Caterina, che pure gli 
viene attribuito, così come i tre ordini superiori di 
logge della torre campanaria del Duomo di Pisa. 
Giovanni di Turino (Siena 1384 ca - 1455) sculto- 
re italiano. Eseguì varie opere per il fonte battesi- 
male di Siena (porticina del tabernacolo, 1426; 
statuette della Giustizia e della Carita). E un mo- 
desto seguace di Donatello, che interpreta l’inse- 
gnamento del maestro con gusto arcaistico e fi- 
nezza da orafo. 

Giovanni di Ugolino da Milano (prima metà del 
sec. XV) miniatore italiano. E noto solo per le mi- 
niature di un messale del Duomo di Fermo, fir- 
mato e datato 1436. Influenzato dai più estrosi 
maestri lombardi dei primi del Quattrocento, co- 
me i De Veris, G. propose del gotico una versione 
bizzarra e ornata fino al grottesco, realizzata con 
segno duro e tagliente. 

Giovanni Duknoviè + Giovanni Dalmata. 
Giovanni Pietro da Cemmo (attivo dal 1474 al 
1507) pittore italiano. Attivo a Brescia e nelle val- 
li circostanti (Storie di Maria, 1474-75, Borno, An- 
nunciata; Trionfo di sant’ Agostino, 1490, Brescia, 
convento di San Barnaba; Storie di Maria e santi, 
1493, Esine, Santa Maria; Storie dei santi Rocco e 
Sebastiano, 1504, Berzo Inferiore, San Lorenzo), 
compose suggestioni diverse, sia venete (A. Viva- 
rini, Mantegna) che lombarde (V. Foppa), in 
un’immaginosa cifra stilistica definita come «neo- 
gotica». Spunti bramanteschi si colgono invece 
nei più tardi affreschi per una cappella di Sant’A- 
gostino a Cremona (1498-1504) e per il refettorio 
del convento di Sant'Agostino a Crema (Croci fis- 
sione, 1507). 


Giovanni Pisano (Pisa 1248 ca - Siena dopo il 
1314) scultore e architetto italiano. Figlio e allievo 
di Nicola, collaborò con questi al pulpito per il 
Duomo di Siena (1266-68), alla Fonte Maggiore 
di Perugia (1277-78) e alla decorazione esterna 
del Battistero di Pisa. Dopo la morte del padre si 
trasferì a Siena dove dal 1285 al 1296, in qualità di 
capomastro del Duomo, attese all’esecuzione del- 
la facciata di quest’ultimo (realizzata secondo il 
suo progetto limitatamente alla zona dei portali) e 
a scolpire per essa una serie di grandi statue. Ab- 
bandonato improvvisamente il cantiere senese, 
forse per dissensi con l’amministrazione, riparò a 
Pisa dove, dal 1297, assunse la carica di capoma- 
stro della Cattedrale: contemporaneamente ese- 
guì il Pulpito* per la chiesa di Sant'Andrea a Pi- 
stoia, terminato nel 1301, e quindi, dal 1302 al 
1310, quello per il Duomo di Pisa. L’ultima opera 
documentata di G.P. è il sepolcro di Margherita di 
Brabante, moglie di Arrigo vir di Lussemburgo 
(morta nel 1311), di cui si conservano alcune par- 
ti nel Mus. di Sant'Agostino e in Palazzo Bianco a 
Genova (1313-14); ma altrettanto certe sono cin- 
que Madonne col Bambino in marmo (nel Mus. 
dell’Opera del Duomo di Pisa, 1284 ca; per la por- 
ta del Battistero pisano, 1275-78 ca, e per il porta- 
le del Duomo, 1304 ca entrambi al Mus. dell’Ope- 
ra del Duomo; nella Cappella degli Scrovegni a 
Padova, 1305-06; e nel Duomo di Prato, 1312 ca). 
Associabile a un documento del 1298 è infine una 
Madonna intagliata in una zanna di elefante nel 
Tesoro del Duomo pisano (eseguita per l’altare 
maggiore della cattedrale), mentre, anche se non 
documentati, sono quasi certamente suoi alcuni 
crocifissi in legno e avorio, tra i quali quelli della 
chiesa di Sant'Andrea a Pistoia, del Mus. dell’O- 
pera del Duomo di Siena, degli Staatl. Mus. di 
Berlino e del Victoria and Albert Mus. di Lon- 
dra. Nonostante dai pagamenti per il pulpito del 
Duomo di Siena G.P. risulti il principale collabo- 
ratore di Nicola, con un salario superiore a quelli 
di Arnolfo di Cambio e di Lapo, l’identificazione 
delle parti da lui eseguite è quanto mai controver- 
sa: è probabile tuttavia che egli sia intervenuto so- 
prattutto nel rilievo con la Strage degli Innocenti e 
nel cosiddetto Cristo mistico, mentre nella fonte 
di Perugia gli viene solitamente attribuita la mag- 
gior parte delle statuette che adornano il bacino 
superiore. Ancora eseguiti sotto le direttive pa- 
terne appaiono i giganteschi busti della Madonna 
col Bambino, del Mosè e del Battista già sotto i 
timpani del coronamento esterno del Battistero 
pisano. Le statue per la facciata del Duomo sene- 
se (ora trasferite nel Mus. dell'Opera) sono la pri- 
ma grande impresa condotta da G.P. indipenden- 
temente dal padre e costituiscono, per la straordi- 
naria varietà delle soluzioni plastiche ed espressi- 
ve, un ciclo unico in tutta la scultura gotica euro- 
pea: esse rappresentano 1 profeti e i sapienti del- 
l’antichità giudaica e classica che secondo le inter- 
pretazioni letterario-religiose del tempo predisse- 
ro l’avvento di Cristo; a differenza di quelle delle 
cattedrali nordiche, sono svincolate da ogni fun- 
zione architettonica, così che le loro pose dram- 
maticamente mosse contribuiscono a qualificare 
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potentemente le individualità psicologiche dei 
personaggi. Nel pulpito di Pistoia G.P. riprese, go- 
ticizzandolo, lo schema strutturale di quelli pater- 
ni: ma nuovo è il sentimento plastico che, sia nei 
rilievi con Storie di Cristo e Il Giudizio, sia nelle 
statue angolari, si manifesta in aspri contrasti di 
ombre e di luci da cui scaturisce un modo di rap- 
presentare sintetico e concitato, di straordinaria 
comunicatività emotiva. Originalissima infine do- 
vette essere la concezione del sepolcro di Mar- 
gherita di Brabante, impostata sul tema della de- 
funta la cui anima viene sollevata da due angeli 
verso la luce che le inonda il volto, nei cui tratti re- 
golari e dolcissimi riaffiora il ricordo di una bel- 
lezza classica. Il pergamo del Duomo di Pisa, ri- 
composto in luogo nel 1926, esprime intenti dot- 
trinali molto complessi mediante una disposizione 
architettonica e plastica elaborata: la forma poli- 
gonale è stata sostituita da quella circolare, gli ar- 
chi da mensole e volute, alcune colonne da gruppi 
di statue. I nove rilievi con Storie di Cristo sono 
separati da altre figure di profeti. 

Giovannoni Gustavo (Roma 1873-1947) archi- 
tetto italiano. Storico dell'architettura e critico 
militante avverso alle tendenze razionaliste, rea- 
lizzò alcuni edifici (Palazzetto Torlonia e chiesa 
degli Angeli Custodi a Roma) e dette un contri- 
buto di qualche originalità nel campo del restauro 
e della pianificazione urbana. 

Giovenone Gerolamo (Barengo, Novara, 1490 
ca - Vercelli 1555) pittore italiano. Dopo una for- 
mazione nell’ambito dello Spanzotti e di D. Fer- 
rari, divenne seguace di G. Ferrari e fu capo di 
un’attiva bottega a Vercelli. Il suo linguaggio mi- 
surato ed espressivo ne fa uno dei più interessan- 
ti artisti piemontesi della prima metà del sec. xvi: 
Adorazione dei Magi (Vercelli, Arcivescovado), 
Madonna con il Bambino e santi (Torino, Gall. 


Sabauda), Madonna col Bambino e i santi Rocco’ 


e Sebastiano (1527, Bergamo, Acc. Carrara). Le 
ultime opere rivelano l'influenza del genero B. 
Lanino. Pittori furono anche il figlio GIUSEPPE 
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1 «Natività»: rilievo in marmo, 
particolare del pul pito (1302-10) nel 
Duomo di Pisa. 

2 «Madonna col Bambino» 
(1305-06): marmo, h cm 185. 
Padova, Cappella degli Scrovegni. 


(Vercelli 1524-89 ca), autore di notevoli cartoni 
conservati presso l’Acc. Albertina di Torino, e il 
nipote GIOVANNI BATTISTA (Vercelli 1525-73), che 
pure coltivò la tradizione gaudenziana accostan- 
dosi ai modi del Lanino (Matrimonio mistico di 
santa Caterina, 1547, Vercelli, Mus. Borgogna). 
Giovio Paolo (Como 1483 - Firenze 1552) erudito 
e collezionista italiano. Autore ditre brevi ma im- 
portanti biografie di Leonardo, Michelangelo e 
Raffaello (scritte tra il 1523 e il 1527 e stampate 
per la prima volta da G. Tiraboschi nel 1781), col- 
lezionò nella sua villa di Borgovico (presso Co- 
mo) una vasta raccolta di ritratti di uomini illustri 
(composta in gran parte di copie, ma compren- 
dente anche alcuni preziosi originali), che divenne 
subito modello per analoghe collezioni (degli Uf- 
fizi a Firenze, della Pin. Ambrosiana a Milano, del 
Castello di Ambras presso Innsbruck). Della rac- 
colta gioviana, la cui dispersione iniziò già nei pri- 
mi anni del sec. xv, un notevole nucleo è conser- 
vato nei Mus. Civ. di Como. 

gipsoteca raccolta di gessi riproducenti statue 
antiche. 

Giraldi Guglielmo (Ferrara, attivo tra il 1445 e il 
1489) miniatore italiano. Lavorò soprattutto a 
Ferrara, eseguendo tra l’altro la monumentale 
Bibbia in quattro volumi di Borso ed Ercole d’E- 
ste (Certosa di San Cristoforo, ora al Mus. Civ. di 
Arte Antica di Palazzo Schifanoia) e il Salterio 
estense (1455-61, Modena, Biblioteca Estense). 
Attivo a Urbino fra il 1475 e il 1480, illustrò una 
Divina Commedia per Federico da Montefeltro 
(Città del Vaticano, Biblioteca Vaticana). Ispira- 
tosi in gioventù ai modi di Piero della Francesca 
(Noctes atticae di Aulo Gellio, 1448, Milano, Bi- 
blioteca Ambrosiana) si aprì in seguito alla cultu- 
ra ferrarese contemporanea (C. Tura, F. Cossa). 
girale + corridietro. 

Girardon Frangois (Troyes 1628 - Parigi 1715) 
scultore francese. Autore di numerosi gruppi de- 
corativi e rilievi per il parco e la reggia di Versail- 
les, nonché di monumenti di tono aulico e cele- 
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brativo quali la tomba di Richelieu (Parigi, chiesa 
della Sorbona) e il monumento equestre di Luigi 
x1v (distrutto durante la rivoluzione), fu il princi- 
pale esponente del classicismo accademico alla 
corte di Luigi xtv. Trale sue opere più notevoli va 
ricordato il gruppo di Apollo con le Ninfe (Ver- 
sailles, grotta di Teti), in cui il classicismo pro- 
grammatico del tema e dei riferimenti culturali 
viene riscattato dalla raffinata, sensibile eleganza 
dell’esecuzione. 

Giraud Jean + Moebius. 

Girodet-Trioson Anne-Louis G. de Roncy detto 
(Montargis 1767 - Parigi 1824) pittore, litografo e 
scrittore francese. Allievo prediletto di J.-L. Da- 
vid, illustrò opere di Racine, Virgilio, Anacreon- 
te, Ossian nel severo gusto neoclassico del suo 
maestro. Vincitore del Prix de Rome nel 1789, 
soggiornò a Roma, Napoli e Venezia per cinque 
anni. Predilesse soggetti di storia antica, imprese 
napoleoniche e temi della letteratura contempo- 
ranea (uno dei suoi quadri più famosi e originali è 
la Deposizione di Atala nella tomba, conservato a 
Parigi, Louvre, e ispirato al famoso romanzo Ata- 
la di Chateaubriand). Con F. Gérard decorò 
(1801) il castello di Malmaison. Sull’eredità davi- 
diana, G.-T. sviluppò uno stile immaginifico che 
fu ammirato anche dai romantici. 

Girolamo da Carpi G. Sellari detto (Ferrara 
1501-56) pittore e architetto italiano. Formatosi 
sui modi del Garofalo, ne assimilò il classicismo 
d’impronta raffaellesca; ma trasse da Giulio Ro- 
mano la nobile ampiezza formale e il plastico 
chiaroscuro che caratterizzano le opere della ma- 
turità (Pala Muzzarelli, New York, Metropolitan 
Mus.; Matrimonio di santa Caterina, 1532-34, Bo- 
logna, San Salvatore). Eseguì inoltre mirabili ri- 
tratti ispirati al Parmigianino (Girolamo de Vin- 
centi, Napoli, Mus. di Capodimonte; Ritratto di 
dama, Francoforte, Stàdelinst.) e dipinti di tema 
favoloso prossimi, anche per qualità cromatica, a 
D. Dossi (Paesaggio fantastico, Roma, Gall. Bor- 
ghese). La sua opera di architetto (Ferrara, Palaz- 
zo Naselli-Crispi) si ispira a B. Peruzzi e a Giulio 
Romano. 

Girolamo da Cotignola + Marchesi, Girolamo. 
Girolamo da Cremona (attivo 1451-83) pittore e 
miniatore italiano. Di formazione padovana, è so- 
prattutto noto come miniatore, attivo prima a 
Ferrara, dove collaborò alla Bibbia di Borso d’E- 
ste (1455-61, Modena, Biblioteca Estense), e dal 
1461 a Mantova (Messale di Barbara di Brande- 
burgo, già iniziato da Belbello da Pavia, Mantova, 
Duomo), quindi a Siena, dove tra il 1467 e il 1473 
collaborò con Liberale da Verona (Corali, Siena, 
Duomo; Breviario, Firenze, Bargello). In queste 
miniature l’artista denuncia chiaramente, nel se- 
gno crudo e nell’impaginazione, la sua educazio- 
ne mantegnesca: caratteristiche che si ritrovano 
nelle sue rare pitture su tavola, come ]’ Annuncia- 
zione di Siena (Pin. Naz.) e la Madonnatra cheru- 
bini di Perugia (Gall. Naz. dell'Umbria). 
Girolamo dai Libri (Verona 1470 ca - 1555) pit- 
tore e miniatore italiano. Figlio del miniatore 
Francesco, eseguì varie pagine di corali per Santa 
Maria in Organo a Verona (ora al Mus. di Castel- 


vecchio) nello stile del Mantegna. Passato alla pit- 
tura, dopo l’alunnato presso D. Morone eseguì al- 
cune grandi pale per chiese veronesi (Pala Cen- 
trego, 1502, Sant'Anastasia; Madonna e santi, 
1526, San Paolo), fondendo spunti mantegneschi 
e veneti in un calibrato classicismo. Tra le sue ope- 
re migliori, la Madonna degli alberelli, più volte re- 
plicata (Berlino, Staatl. Mus.; Londra, Nat. Gall.). 
Girolamo da Treviso il Giovane (Treviso 1497 
ca - Boulogne 1544) pittore italiano. Personalità 
artisticamente complessa, innestò dapprima spun- 
ti lombardi (Savoldo) e ferraresi su un sostrato 
giorgionesco, con esiti di raccolta concentrazione 
poetica (Agar e l'angelo, Rouen, Mus. des Beaux- 
Arts; Venere dormiente, Roma, Gall. Borghese). 
Attivo dopo il 1520 a Bologna, subì l’ascendente 
dei seguaci locali di Raffaello e delle incisioni di 
M. Raimondi (Miracoli dli sant’ Antonio, 1525, San 
Petronio), per volgersi poi ai veneti e approdare a 
una formula di manierismo esemplata sul Porde- 
none, Giulio Romano (di cui era stato collabora- 
tore a Mantova) e sul Parmigianino (Madonna e 
santi, 1533, Faenza, chiesa della Commenda). Re- 
catosi in Inghilterra come ingegnere militare, vi tra- 
scorse gli ultimi anni al servizio di Enrico vin (A lle- 
goria antipapale, Hampton Court, Coll. Reali). 
Girolamo da Treviso il Vecchio (Treviso 1455 
ca - 1497) pittore italiano. Grande incertezza cir- 
conda la figura di questo artista che firma le sue 
opere come 7yeronimus a Tarvisio e viene varia- 
mente identificato con due pittori di Treviso, 
morti entrambi nel 1497, G. Strazzarolo e G. Pen- 
nacchi. Non è escluso che le opere riferitegli 
(Morte di Maria, 1478, Treviso, Cassa di Rispar- 
mio; Madonna in trono, 1487, Treviso, Duomo; 
Pietà, Lovere, Gall. Tadini; Pala di Collalto, 1494, 
Venezia, Gall. dell’Acc.) spettino effettivamente 
a due distinte personalità, rispettivamente di 
orientamento mantegnesco-padovano e vivarine- 
sco-veneziano. 

Girolamo di Benvenuto (Siena 1470-1524) pit- 
tore italiano. Figlio di Benvenuto di Giovanni, ne 
ripeté con durezza arcaizzante i modi espressivi 
(Assunzione, 1498, Montalcino, Mus.; Annuncia- 
zione, Buonconvento, Mus.), indugiando con insi- 
stenza sui particolari descrittivi e volgendo più 
tardi verso un gusto fantasioso ed episodico (Ma- 
donna della neve, 1508, Siena, Pin. Naz.; Giudizio 
universale, Siena, chiesa dell’Osservanza; Ercole 
al bivio, Venezia, Ca’ d’Oro). 

Girolamo di Giovanni (Camerino, Macerata, 
notizie 1449-73) pittore italiano. Precocemente in- 
teressato a Piero della Francesca, come rivelano i 
risentiti contrasti di luce e la costruzione geome- 
trica delle figure nella prima opera nota, la Ma- 
donna e santi della Pin. di Camerino (1449), fu poi 
a Padova, dove venne a contatto con Mantegna e 
collaborò al ciclo della Cappella Ovetari nella 
chiesa degli Eremitani (R. Longhi ha individuato 
la sua mano nel distrutto affresco con San Cri- 
stoforo e il re). Tornato in patria, vi eseguì un no- 
tevole numero di opere (Madonna e angeli, Vene- 
zia, Coll. Cini: Sacra conversazione, Roma. Mus. 
di Palazzo Venezia: Madonna della Misericordia. 
1463, Camerino, Pin.; stendardo, Sarmano, Santa 
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Maria di Piazza; Annunciazione, Camerino, Pin. 
polittico, Milano, Brera). Solidamente costruttiva 
nelle opere mature, la sua pittura finisce da ultimo 
con l’adeguarsi a una cultura provinciale. 

Giroldo da Como (attivo nella seconda metà del 
sec. x111) scultore e architetto italiano. Fu uno de- 
gli ultimi esponenti delle maestranze lombarde 
attive in Toscana tra il sec. x e il xi, al cui lin- 
guaggio restò sostanzialmente fedele pur eviden- 
ziando un superficiale aggiornamento sui modi di 
Nicola Pisano, Arnolfo di Cambio e sul gotico 
francese. Nulla rimane della sua attività di archi- 
tetto attestata dalle fonti in ambito volterrano, 
mentre la sua personalità di scultore è ricostruibi- 
le grazie ad alcune opere firmate: un rilievo con la 
Maestà e santi (1262 ca, Prato, Mus. dell'Opera 
del Duomo), il fonte battesimale del Duomo di 
Massa Marittima (1267), i frammenti di un pulpi- 
to per il Duomo di San Miniato (1274), ora nel 
Mus. locale, e i frammenti di un altare per San 
Frediano a Lucca (1282-84 ca, Lucca, Mus. Naz. 
di Villa Gunigi). 

Girtin Thomas (Londra 1775-1802) acquerellista 
e incisore inglese. Partito dalla tradizione topo- 
grafica, contribuì ampiamente alla diffusione e al- 
la rivalutazione artistica dell’acquerello, eseguen- 
do vedute di antichi castelli, abbazie (Kirkstall 
Abbey, 1800 ca, Londra, Victoria and Albert 
Mus.), villaggi e città, interpretati con sentimento 
romantico del paesaggio. Notevoli anche le inci- 
sioni con vedute di Parigi. 

Gischia Léon (Dax, Landes, 1903 - Venezia 
1991) pittore e critico francese. Allievo di A.-E.- 
O. Friesz e F. Léger, nel 1927 si trasferì negli Sta- 
ti Uniti, dove pubblicò varie opere di analisi criti- 
ca e storica (La scultura in Francia dopo Rodin). 
Tornato in Francia (1930), nel 1936 riprese a di- 
pingere e decorò, insieme a Léger e a Le Corbu- 
sier, il padiglione Temps Nouveaux all’Esposizio- 
ne universale di Parigi (1937). La sua pittura del 
dopoguerra si caratterizza per la combinazione, 
tipica del periodo, del cromatismo matissiano e di 
un neocubismo di matrice picassiana. Scenograto 
di J. Vilar al Théatre National Populaire e), 
contribuì a creare lo stile tipico di questo teatro 
(La morte di Danton, 1948; Ruy Blas, 1954). 
Gislebertus (attivo nei primi decenni del sec. x11) 
scultore francese. Intorno al 1130 decorò il timpa- 
no del portale ovest della Cattedrale di Saint-La- 
zare ad Autun con un rilievo raffigurante il Giu- 
dizio finale e la Resurrezione dei morti (nell’archi- 
trave); la presenza, rarissima, della firma, docu- 
menta una sua posizione di grande prestigio. La 
composizione, pur rispettando la scala gerarchica 
delle dimensioni, appare singolarmente mossa e 
drammatica, con figure esili e molto allungate, e 
ha fatto pensare che G. abbia lavorato durante il 
terzo decennio del secolo a Vézelay, accanto al 
Maestro del timpano di Vézelay. Probabilmente 
anteriori di qualche anno al Giudizio finale sono 
la serie di capitelli del coro e la figura sdraiata di 
Eva proveniente da un portale laterale della Cat- 
tedrale (ora al Mus. Rolin di Autun), che gli sono 
ascritte con sicurezza. 

Giuliano da Maiano (Maiano, Firenze, 1432 - 


Napoli 1490) architetto e decoratore italiano. Ini- 
zialmente raffinato intarsiatore (armadi della sa- 
grestia del Duomo di Firenze, 1463-65; porte del- 
la Sala dell’Udienza, in Palazzo Vecchio; gli ven- 
gono assegnate anche le tarsie per lo studiolo di 
Federico da Montefeltro a Urbino), fu poi fecon- 
do architetto lavorando a Firenze (Palazzo dello 
Strozzino), a Siena (Palazzo Spannocchi, 1473), 
ad Arezzo (chiostro della badia benedettina, 
1470); più tardi fu molto attivo fuori della Tosca- 
na, talvolta in associazione col fratello Benedetto, 
a Roma, Loreto, Faenza (Duomo, 1474-86), nelle 
Marche e a Napoli (Porta Capuana, 1485; vari la- 
vori nella chiesa di Monteoliveto; Villa di Poggio- 
reale, distrutta, 1487-88), divenendo uno dei prin- 
cipali diffusori del gusto fiorentino. Brunelle- 
schiano di formazione, risentì anche gli influssi di 
M. Michelozzi e di L.B. Alberti: predilesse infatti 
le superfici delicatamente modulate escludendo 
ogni forte contrasto plastico, come testimonia la 
facciata del Palazzo Spannocchi, con la delicata 
tessitura delle file di conci e delle cornici di porte 
e finestre. Soprattutto la Villa di Poggioreale, im- 
postata intorno a un cortile quadrato porticato, 
concepito come nucleo centrale dell’edificio, co- 
stituì, nella sua ispirazione alle antiche ville roma- 
ne, un modello di grande importanza per gli ar- 
chitetti del sec. xvi. 

Giuliano da Rimini (notizie dal 1292 al 1323 - m. 
prima del 1346) pittore italiano. Il suo nome è le- 
gato al dossale con la Vergine, il Bambino e santi 
del Mus. Gardner di Boston, firmato e datato 
1307, in cui si rileva una precoce adesione a Giot- 
to, che ne fa una preziosissima testimonianza de- 
gli avvii della scuola riminese. Fratello di Giovan- 
ni da Rimini, svolse un'intensa attività di frescan- 
te tra l'Emilia e le Marche (affreschi con Storie 
della Vergine in San Francesco a Fermo; Croci fis- 
sione nella sala capitolare di San Pellegrino a 
Forlì; Crocifissione in San Marco a Jesi). 

Giulio Romano G. Pippi detto (Roma 1492/99 - 
Mantova 1546) architetto, decoratore e pittore 
italiano. Allievo prediletto di Raffaello, fu suo 
collaboratore in alcuni dipinti (Sacra Famiglia di 
Francesco 1, Parigi, Louvre) e, dal 1515, partecipò 
all'esecuzione degli affreschi nella stanza detta 
«dell'incendio del Borgo», nelle logge in Vatica- 
no e nella loggia di Psiche alla Farnesina. Dopo la 

morte del maestro, sviluppandone il programma 
decorativo, ebbe parte di primo piano negli affre- 
schi della Sala di Costantino e nelle logge in Vati- 

cano. Oltre ad alcuni importanti dipinti (Sacra 

Conversazione, Roma, Santa Maria dell'Anima; 

Lapidazione di santo Stefano, Genova, Santo Ste- 

fano; Madonna della gatta, Napoli, Mus. di Capo- 

dimonte) e ai disegni per la serie erotica dei Modi 
incisa da M. Raimondi e commentata da sonetti 

di P. Aretino, a Roma eseguì le sue prime opere 

d'architettura (Villa Lante al Gianicolo, Palazzo 

Maccarani). La sua maggiore produzione, e la sua 

fama, sono tuttavia legate a Mantova, dove Fede- 

rico Gonzaga, cui era stato presentato da B. Ca- 

stiglione nel 1524, lo nominò prefetto generale 

delle fabbriche. Con un'intensa campagna di pro- 

gettazione urbanistica e di costruzioni religiose e 


491 


Giusto de’ Menabuoi 


| 
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1 Loggia sul giardino di Palazzo Te (1524-35 ca) a Mantova. 2 « Matrimomio tra Amore e Psiche» (part., 1528 ca): 
affresco delciclo con «Storie di Psiche» a Palazzo Te di Mantova. 


civili (mercato del pesce, 1535; Duomo, escluse 
l'abside e la facciata, dal 1545; il proprio palazzo, 
1544 ca) assestò definitivamente l’aspetto archi- 
tettonico della città. Condusse pure importanti la- 
vori di rinnovamento in Palazzo Ducale (apparta- 
mento Estivale), coordinandone la decorazione 
(appartamento di Troia, 1536-39) ed esplicando 
un'intensa attività non solo per la corte mantova- 
na (disegni per argenterie e arazzi; vari dipinti: Gli 
amanti, San Pietroburgo, Ermitage; l'Adorazione 
del Bambino, Parigi, Louvre ecc.), ma anche per 
Ferrara e Verona (disegni per gli affreschi di F. 
Torbido in Duomo), spesso con l’aiuto di una ben 
organizzata squadra di allievi e collaboratori, che 
ebbero poi un ruolo importante nella diffusione 
del linguaggio del maestro nell’Italia settentriona- 
le. Il suo capolavoro è Palazzo Te (1524-35 ca), 
residenza di svago della corte mantovana; la co- 
struzione, articolata intorno a un cortile centrale, 
è caratterizzata dall’equilibrio fra motivi classi- 
cheggianti (le lesene che segnano e raccordano i 
muri perimetrali esterni e interni, il fregio a meto- 
pe, le logge ad archi e colonne) e altri più chiara- 
mente manieristi (il bugnato di forte rilievo plasti- 
co, il succedersi di nicchie e finestre). La ricca de- 
corazione ad affresco e in stucco dell’interno è svi- 
luppata secondo due temi iconografici: quello del- 
le passioni amorose, cui allude il ciclo delle Storie 
di Psiche (desunto dall’Asino d’oro di Apuleio), e 
quello delle virtù di Federico 1 Gonzaga, che nel- 
la visione illusionistica e angosciosa della punizio- 
ne dei titani ribelli (Sala dei Giganti) volle fosse 
esplicitata la propria fedeltà all’autorità imperiale 
di Carlo v. Lo stile enfatico e bizzarro di questo 
ciclo di affreschi, affollato da forme sconvolte e 
percorso da ombre bituminose, divenne uno dei 
paradigmi della cultura manieristica europea. 


Giuntalodi Domenico di Giovanni (Prato 1505 - 
Guastalla, Reggio Emilia, 1560) pittore e archi- 
tetto italiano. Formatosi come pittore, dopo il 
1538 si recò a Roma e quindi a Palermo dove si 
dedicò all’attività architettonica, progettando an- 
che scenografici giardini grazie all'appoggio di 
Ferrante Gonzaga, allora viceré di Sicilia. Trasfe- 
ritosi a Milano, dove il suo mecenate aveva assun- 
to la carica di governatore (1546), ristrutturò per 
lui la villa detta La Simonetta (1546). 

Giunta Pisano (notizie dal 1236 al 1254) pittore 
italiano. Perduta la sua opera maggiore, un croci- 
fisso dipinto nel 1236 per la Basilica di San Fran- 
cesco in Assisi, restano di lui alcuni crocifissi di 
discussa datazione, a Pisa (Crocifisso di San Ra- 
nierino, Mus. Naz. di San Matteo), ad Assisi (San- 
ta Maria degli Angeli), a Bologna (chiesa di San 
Domenico). In piena aderenza con la riforma 
francescana, rinnovò profondamente l’iconogra- 
fia tradizionale del crocifisso di origine bizantina, 
nell’intento di restituire allo schema una piena 
potenzialità drammatica ed emotiva. Questo in- 
tento è perseguito nelle opere giovanili (Pisa) me- 
diante un’accentuazione quasi espressionistica 
dell’elemento grafico, poi (Assisi, Bologna) sot- 
tolineando la tensione di tutto il corpo di Cristo, 
quasi a far percepire il protrarsi tormentoso del- 
l'agonia anche dopo la morte. Questo nuovo 
schema ebbe notevole fortuna, mentre la violenta 
passionalità di G. ebbe uno sbocco solo più tardi, 
soprattutto nell'opera di Cimabue. 

Giusto d’Alemagna + Giusto di Ravensburg. 
Giusto de’ Menabuoi (Firenze 1330 ca - Padova 
1391) pittore italiano. Sconosciuta una qualsiasi 
iniziale attività fiorentina, si pensa che egli sia 
giunto in Lombardia, al seguito di artisti giotte- 
schi, intorno al 1348; qui lavorò, per circa un ven- 


Giusto di Gand 
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tennio, sia a fresco (Giudizio universale, opera ric- 
ca di suggestioni giottesche padovane, e Storie di 
Isacco e di Giacobbe, 1350-55 ca, Viboldone, ab- 
bazia; busti di Santi e Profeti, Milano, Brera), sia 
su tavola (Polittico Terzaghi, 1363, smembrato, in 
diverse collezioni private; trittico della /ncorona- 
zione della Vergine, in cui è evidente il rapporto 
con la pittura di Giovanni da Milano, 1367, Lon- 
dra, Nat. Gall.), sviluppando il suo stile inconfon- 
dibile, maestoso e solenne ma virtuosistico nella 
ricerca di finissime trasparenze e velature croma- 
tiche. Intorno al 1370 si trasferì a Padova, dove 
affrescò la Cappella di Sant'Agostino nella chiesa 
degli Eremitani (ne restano solo alcuni frammen- 
ti, Virtù e Arti liberali), e dove poco dopo Fina 
Buzzaccarini, moglie di Francesco il Vecchio da 
Carrara, gli commissionò la decorazione del Bat- 
tistero (affreschi del 1375-76 ca con Storie del Vec- 
chio e del Nuovo Testamento, notevoli per la nar- 
razione spoglia e solennemente liturgica). Nel 
Battistero si trova anche un suo polittico con la 
Vergine in trono, la Pietà e Storie del Battista. 
Sempre a Padova affrescò la Cappella del Beato 
Luca Belludi nella Basilica del Santo (1380-82), 
rivelando una chiara influenza di Altichiero da 
Zevio. Tra le ultime opere, tutte a Padova: la Ma- 
donna del latte (Cappella degli Scrovegni), l’/nco- 
ronazione della Vergine e l'Annunciazione (1380 
ca, Basilica del Santo, edicola funeraria di Nicolò 
e Balzanello da Vigonza). 

Giusto di Gand o Joost Van Wassenhove (noti- 
zie 1460-75) pittore fiammingo. Fu attivo ad An- 
versa e poi a Gand. Formatosi su J. Van Eyck, 
con numerosi riferimenti a R. Van der Weyden, a 
Gand fu in rapporto di collaborazione con H. Van 
der Goes che gli prestò denaro in vista del suo 
viaggio in Italia. Rivelò nelle prime opere uno sti- 
le vicino a D. Bouts, distinguendosi tuttavia per 


Giusto de’ Menabuoi 


«Paradiso» (1375-76): affresco nella cupola 
del Battistero di Padova. 


un maggior senso lirico (Adorazione dei Magi, 
1464-70 ca, New York, Metropolitan Mus.; trittico 
della Crocifissione, Gand, Saint-Bavon). Nel 1471 
entrò al servizio di Federico da Montefeltro e nel- 
l’ambiente culturale di Urbino, dominato dalle ri- 
gorose concezioni spaziali di Piero della France- 
sca e L.B. Alberti, realizzò con l’incompiuta Co- 
munione degli Apostoli (1473-74, Urbino, Gall. 
Naz. delle Marche) una sintesi di grande impor- 
tanza storica fra le due massime esperienze arti- 
stiche del tempo. Della serie di ritratti di «uomini 
illustri» per lo studiolo del duca, almeno otto sono 
di sua mano. Mentre è certa la sua influenza sugli 
artisti italiani (fra cui Bramante), resta aperta la 
questione dei suoi rapporti con la pittura delle 
Fiandre, su cui le sue esperienze sembrano aver 
lasciato scarsi riflessi. 

Giusto di Ravensburg Jos Amman detto (noti- 
zie 1451-52) pittore tedesco. Nel 1451 firmò 
un’Annunciazione nel chiostro di Santa Maria di 
Castello a Genova, dimostrandovi una cultura nu- 
trita di apporti fiamminghi e provenzali. Nel 1452 
è segnalato a Ravensburg. Recentemente lo si è 
messo in rapporto con l'affresco raffigurante Cri- 
sto davanti a Pilato dell’abbazia di Chiaravalle 
(Milano). 

Glackens William J.+ Revolutionary Black Gang. 
Glarner Fritz (Zurigo 1899 - Locarno 1972) pit- 
tore statunitense di origine svizzera. Per la defi- 
nizione del suo astrattismo geometrico, che ca- 
ratterizza tutta la sua produzione (Composizio- 
ne, 1938; Pittura relazionale. Tondo n. 1, 1944, 
entrambi a Zurigo, Kunsthaus), fu determinante 
il soggiorno a Parigi (1923-35), durante il quale 
conobbe gli esponenti del neoplasticismo olan- 
dese e altri protagonisti del purismo e dell’astrat- 
tismo come F. Léger e A. Calder. Dopo un sog- 
giorno a New York (1930-31), partecipò prima 
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ad Abstraction-Création (1931) quindi, in segui- 
to al definitivo trasferimento negli Stati Uniti 
(1936), al gruppo degli American Abstracts Arti- 
sts (1938). 

Glaser Milton (New York 1929) grafico e illu- 
stratore statunitense. Ha studiato alla Cooper 
Union Art School di New York e all’Accademia 
di Bologna. Con S. Chwast ha fondato il Push Pin 
Studio (1954-70), che ha dato grande impulso al 
rinnovamento della grafica e dell’illustrazione. La 
sua vasta produzione, che ha esercitato grande in- 
fluenza sulla comunicazione visiva e pubblicitaria 
del secondo Novecento, comprende manifesti 
(notissimo quello per Bob Dylan), campagne 
pubblicitarie, design ambientale (Sesame Place, 
1981-83, e Franklin Mills Mall, 1986-89, a Filadel- 
fia) e di interni, progettazione grafica (per quoti- 
diani e periodici come «The Washington Post», 
«The Village Voice», «Money»), copertine di di- 
schi, illustrazioni per libri. Artista versatile, ha 
elaborato uno stile eclettico e narrativo fatto di 
immagini piatte e dai contorni marcati, ricco di ri- 
ferimenti che spaziano dall’arte italiana del rina- 
scimento all’illustrazione ottocentesca, dal fumet- 
to alla pubblicità. Ha siglato una delle più note e 
imitate icone della contemporaneità, il logo / Lo- 
ve NY. 

Glasgow, Scuola di denominazione di un indi- 
rizzo architettonico sorto a Glasgow tra la fine del 
sec. xIX e gli inizi del xx. Ebbe come principali 
esponenti C.R. Mackintosh, J.H. McNair e le so- 
relle M. e F. MacDonald (il gruppo detto The 
Four). La S. di G. portò inaspettatamente la città 
alla ribalta del rinnovamento artistico europeo 
noto come art nouveau. Tra le sue principali rea- 
lizzazioni architettoniche si ricordano la Scuola 
d'Arte (1898-1909), la chiesa di Queen’s Cross e 
la Scuola di Scotland Street (entrambe del 1904- 
06). L’attività del gruppo si esplicò anche nelle ar- 
ti decorative, con mobili, vetrate e suppellettili 
che si distinguono per la sobrietà e la raffinatezza 
della linea. Queste qualità risaltano particolar- 
mente nell’arredamento delle celebri sale da tè 
cittadine (M. MacDonald, vetrata della sala da tè 
Willow, 1903). I motivi decorativi preferiti, sem- 
pre elegantemente stilizzati, sono diafane figure 
femminili di derivazione preraffaellita ed elemen- 
ti vegetali (germogli, boccioli di rosa ecc.) non pri- 
vi di significato simbolico. 

Gleizes Albert (Parigi 1881 - Avignone 1953) pit- 
tore francese. Dopo una prima esperienza im- 
pressionista, la ricerca di semplificazione cromati- 
ca e di rigore compositivo lo portò al cubismo di 
cui fu, insieme a J. Metzinger, uno dei primi e più 
importanti teorici (De/ cubismo, 1912). Partecipò 
nel 1912 al gruppo cubista della Section d’Or, svi- 
luppando una pittura nella quale le componenti 
astrattiste tendevano a combinarsi con elementi 
figurativi e narrativi (Donna con animali, 1914, 
Venezia, Coll. Guggenheim; / clown, 1917, Parigi, 
Mus. d’Art Mod. de la Ville). Nel 1923 pubblicò 
La pittura e le sue leggi, in cui si auspica un ritorno 
dell’arte a ideali religiosi attraverso il rigore dei 
simboli medievali. 

Glicone (sec. il d.C.) scultore greco appartenente 


a una bottega neoattica. Il suo nome è inciso sul 
plinto della nota statua dell’Ercole Farnese, copia 
di un bronzo di Lisippo, che rappresenta l’eroe in 
piedi appoggiato alla clava: rinvenuto nelle Ter- 
me di Caracalla, è conservato al Mus. A rcheologi- 
co Naz. di Napoli. 

glittica termine che indica l’arte di intagliare e in- 
cidere gemme e pietre dure per ricavarne oggetti 
d’uso e decorativi Riguarda essenzialmente due 
gruppi di prodotti: i cammei, che si ottengono con 
la lavorazione in rilievo di una pietra (sardonica, 
onice, diaspro, agata) a strati di diverso colore, co- 
sì da ottenere figure chiare su sfondi scuri; e le 
gemme incise che, essendo scavate in profondità, 
erano utilizzate in alcune civiltà anche come sigil- 
li Le pietre usate sono numerosissime: agata, 
ametista, aragonite, calcedonia, corniola, cristallo 
di rocca, diaspro, giada, granato, lapislazzuli, ma- 
lachite, olivina, onice, peridoto, sardonica, ser- 
pentina, turchese. Nell’antica Mesopotamia, dove 
la g., in mancanza di numerosi monumenti figura- 
ti, costituisce una documentazione artistica pres- 
soché continua, venivano prodotti sigilli in pietre 
preziose o semipreziose, inizialmente con funzio- 
ne di amuleti; le gemme incise avevano forma ci- 
lindrica e, opportunamente ruotate, imprimeva- 
no il motivo inciso. Nell’antico Egitto avevano più 
spesso una forma a timbro, con uno scarabeo in 
rilievo sul dorso e una scritta, spesso accompa- 
gnata da una figura di divinità incisa sul dritto. 
Nella Grecia arcaica si utilizzarono gemme vario- 
pinte che recavano incisi esseri mitologici, divinità 
e guerrieri (corniola con l’Eros rapitore, New 
York, Metropolitan Mus.). I fenici, anche a causa 
dei loro vasti commerci, fecero ampio uso di sigil- 
li (sui quali incidevano le immagini delle loro divi- 
nità) e istituirono perciò numerosi laboratori. Un 
notevole sviluppo della g. si ebbe nella Grecia 
classica, dove artisti di grande fama e di eccezio- 
nale abilità come Dessameno di Chio (ritratto in 
calcedonio di diaspro, Boston, Mus. of Fine Arts), 
Sosia, Figillo, incisero figure di uomini, dei e ani- 
mali di pregevolissima fattura, anche se nella ci- 
viltà greco-romana le gemme rientrano in genere 
in una produzione artistica secondaria, e quasi 
sempre di artigianato. Nel periodo ellenistico si 
diffuse l’uso del ritratto, per cui, specie nel centro 
di Alessandria d’Egitto, si produssero soprattutto 

cammei e gemme di notevoli dimensioni con i ri- 

tratti dei sovrani (Tazza Farnese, Napoli, Mus. 

Archeologico Naz.). All’alto tenore di vita e al 

conseguente interesse per gli oggetti preziosi si 
collega l'abbondante produzione di età romana: 

numerose soprattutto le gemme incise conritratti, 
di influenza ellenistica (acquamarina di Agatho- 

pus, Firenze, Mus. Archeologico); nel periodo au- 

gusteo, l'esecuzione di gemme con ritratti, scene 

mitologiche e allegorie raggiunge il virtuosismo e 

una raffinata eleganza (Gemma Augustea di Dio- 

scuride, Vienna, Kunsthistorisches Mus.): nell’e- 

poca claudia, questa produzione si sviluppa con i 

grandi cammei in cui gli incisori affrontano temi 

di contenuto storico o complesse allegorie, men- 

tre le gemme tendono a diventare un prodotto 

più corrente. Dopo l’età degli Antonini la produ- 
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1 «Tazza Farnese» (sec. 1 a.C.): cammeo in 


sardonica . Napoli, Museo Archeologico 
Nazionale. 


2 «Gemma Augustea» (15-37 d.C.): cammeo in 
onice. Vienna, Kunsthistorisches Museum. 


3 «/ santi Giorgio e Demetrio» (sec. x): 
cammeo bizantino in calcedonio. San 
Pietroburgo, Ermitage. 


4 «Ritratto del Savonarola» (1493) di Giovanni 
delle Corniole: intaglio su corniola. Firenze, 
Palazzo Pitti, Museo degli Argenti. 


S «Cosimo 1, Eleonora da Toledo e i figli» 
(1559-62) di Giovanni Antonio de' Rossi: 
cammeo in onice. Firenze, Palazzo Pitti, Museo 
degli Argenti. 

6 Fiasca in intaglio di lapislazzuli, oro e rame 
dorato (1583) di B. Buontalenti e G. Bilivert. 
Firenze, Palazzo Pitti, Museo degli Argenti. 

7 Vasoin cristallo di rocca dei fratelli Saracchi 
(seconda metà del sec. xv1).Vienna, 
Kunsthistorisches Museum. 

8 Vaso di fiori in topazio (1648 ca) di D. 
Miseroni. Vienna, Kunsthistorisches Museum. 
9 Cassetta in cristallo di rocca e argento 
smaltato (1532) di V. Belli. Firenze, Palazzo 
Pitti, Museo degli Argenii. 
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zione di gemme, sempre più rozze e di piccolo for- 
mato, subisce un rapido declino; solo con Costan- 
tino, in particolare con le effigi dell’imperatore e 
della madre Elena (zaffiro di Firenze), conoscerà 
un nuovo slancio. Nel periodo paleocristiano il ri- 
tratto scompare, sostituito dalle immagini del 
Buon Pastore, dell’agnello e del pesce simbolico, 
intagliate con stile qualitativamente modesto. Il 
mondo bizantino, assai più raffinato, produce 
cammei che raffigurano Cristo, la Madonna e i 
santi, nonché tazze, bicchieri, caraffe scavati nel- 
l’onice, agata, serpentina ecc. Anche il medioevo 
islamico si orientò verso gli oggetti d’uso utiliz- 
zando soprattutto il cristallo di rocca e producen- 
do gemme incise a sigillo e amuleti con i segni zo- 
diacali. Il medioevo europeo vide una notevole 
produzione g. alla corte sveva di Federico 11, nel- 
l’Italia meridionale, dove si ritorna al cammeo di 
carattere classicheggiante; e a Parigi, dove predo- 
mina il ritratto. Nel Trecento, mentre in Italia la 
produzione diminuisce limitandosi all’imitazione 
delle antiche gemme incise, in Francia progredi- 
sce, soprattutto perché promossa da ricchi com- 
mittenti, come i duchi di Borgogna: vi si realizza- 
no cammei di stile gotico e sigilli di vescovi, prin- 
cipi e nobili. Nei paesi di lingua tedesca si produ- 
cono e si esportano reliquiari, croci astili, oggetti 
di culto in cristallo di rocca inciso. L’Italia ricon- 
quista il primato della g. in epoca rinascimentale 
grazie soprattutto all’appassionato collezionismo 
di Lorenzo de’ Medici e del papato. Si formano 
così i grandi centri di produzione di Firenze e di 
Roma mentre ritornano in auge i grandi ritratti 
intagliati: esemplari quello di Paolo n in corniola, 
eseguito da Giuliano del Simone nel 1471 e quel- 
lo del Savonarola, eseguito da Giovanni delle 
Corniole nel 1493 (entrambi a Firenze, Palazzo 
Pitti, Mus. degli Argenti). Grande fortuna ebbe 
durante il sec. xv il cristallo di rocca, una varietà 
di quarzo incolore e trasparente, inciso per fare 
croci e cassette (cassetta per Clemente vii di V. 
Belli, 1532, Firenze, Palazzo Pitti, Mus. degli Ar- 
genti, e cassetta Farnese di Giovanni dei Bernar- 
di, Napoli, Mus. Archeologico Naz.). Nel sec. xvi 
furono attive a Milano le botteghe dei fratelli Mi- 
seroni e dei fratelli Saracchi, le cui opere più note 
sono conservate al Kunsthistorisches Mus. di 
Vienna. Milano si specializzò anche in cammei di 
agata a più strati; famoso è il Cammeo Mediceo 
eseguito da G.A. de’ Rossi, raffigurante Cosimo 1 
de’ Medici, la moglie Eleonora da Toledo e i cin- 
que figli (Firenze, Palazzo Pitti, Mus. degli Argen- 
ti). Da ricordare anche l’estrosa produzione di A. 
Masnago, che intagliò pappagalli, cammelli e galli 
in cammei verdi, gialli e rossi. Sempre a Milano, 
fra il Cinquecento e il Seicento ci sì orientò verso 
l’intaglio di vasi opachi e trasparenti e di coppe 
fantasiose a forma di navi o di animali (Firenze, 
Bargello). Nel Seicento a Firenze la g. sì indirizzò 
verso i grandi vasi ornamentali in porfido. Sorsero 
e si svilupparono nel contempo i laboratori impe- 
riali di Boemia che, sfruttando le ricche miniere 
locali e l'apporto determinante di artisti italiani, 
produssero una notevole quantità digemme incise 
e cammei di netta ispirazione barocca, fra i quali 


ebbero grande successo i ritratti genealogici a for- 
ma di conchiglia. Nel Settecento diminuì l’interes- 
se per il cammeo, mentre ritornarono di moda le 
gemme intagliate all’uso antico. La produzione di 
questo periodo va dalle forme decorative legate 
all’asimmetria del gusto rococò, fino alle riprodu- 
zioni di statue e di figurazioni popolari antiche. 
Nell’Ottocento si ha un nuovo ritorno al cammeo: 
il gusto romantico-salottiero affiora nelle opere di 
piccole dimensioni, e il gusto per il magniloquente 
nei giganteschi cammei di stato (sardonica con l’a- 
poteosi di Napoleone 1, Parigi, Louvre). 

Nell’area orientale la g. si sviluppò particolarmen- 
te in Cina, con la lavorazione del quarzo, della 
malachite, dell’ambra, del lapislazzulo e, soprat- 
tutto, della giada. Tra il 1500 e il 700 a.C. la pro- 
duzione di giade è rappresentata da oggetti fune- 
rari e rituali, pezzi molto piccoli (pendenti, ma- 
schere, figurine umane, piastrine da cucire sugli 
abiti) decorati a motivi zoomorfi e geometrizzan- 
ti. In seguito, a partire dal sec. vii, l'introduzione 
degli utensili di ferro consentì lo sviluppo di una 
produzione di maggiori dimensioni destinata a fi- 
nalità molteplici e diverse: fibbie, coppe, vasi, 
sculture, oggetti da arredo ottenuti da grossi bloc- 
chi e decorati in forte rilievo o a tutto tondo. Il la- 
boratorio imperiale di Pechino, istituito sotto la 
dinastia Ming (1368-1644), fu il centro di lavora- 
zione più importante, attivo poi ininterrottamente 
fino in epoca moderna. Nella vasta produzione di 
epoca Ming, si distinguono una fase iniziale, limi- 
tata alla riproduzione di forme e decorazioni tra- 
dizionali, e una successiva caratterizzata da moti- 
vi nuovi (paesaggi, personaggi, fiori, frutti) rap- 
presentati con realismo sotto l’influenza della pit- 
tura coeva. 

Gnoli Domenico (Roma 1933 - New York 1970) 
pittore italiano. Educato dal padre, critico d’arte, 
alla pittura di tradizione classica, verso il 1950 si 
dedicò alla scenografia; tornò alla pittura dopo il 
1955, quando si trasferì negli Stati Uniti. Usò dila- 
tare particolari di oggetti quotidiani e domestici, 
secondo una figurazione neometafisica general- 
mente interpretata in chiave pop (Bottone, 1967, 
Amburgo, Kunsthalle). 


Domenico Gnoli 


«Giro di collo 15%» (1966): olio e sabbia su tela, 
cm 120x160. New York, coll. priv. 


Gnudi 
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Gnudi Cesare (Ozzano dell'Emilia, Bologna, 
1910 - Bologna 1981) storico dell’arte italiano. 
Profondo conoscitore dell’arte emiliana, ne ha in- 
dagato figure di particolare interesse critico (Nic- 
colò dell'Arca, 1942; Nicola, Arnolfo, Lapo, 1948) 
e ne ha illuminato i grandi protagonisti (Guido 
Reni, 1955; Vitale da Bologna, 1962). E stato infa- 
ticabile animatore delle esemplari rassegne pro- 
mosse dalle biennali d’arte antica di Bologna. Di 
particolare importanza sono anche i suoi contri- 
buti sull’arte gotica, raccolti nel volume L'arte go- 
tica in Francia e in Italia (1982). 
Gobbo + Solario, Cristoforo. 
Gobbo dei Frutti + Bonzi, Pietro Paolo. 
Gobelins + arazzo. 
Gober Robert (Wallingford, Connecticut, 1954) 
artista statunitense. Attivo dai primi anni Ottanta, 
si misura con temi quali morte, fede, repressione, 
violenza, in parte ispirandosi alla propria vicenda 
di omosessuale educato secondo la morale catto- 
lica in parte evocando le inconsce ossessioni quo- 
tidiane del popolo americano (il sesso, l’alcoli- 
smo, l'inferno familiare, l'infanzia trascurata, il fa- 
natismo religioso, l’insensatezza del quotidiano).] 
suoi lavori propongono scenari domestici popola- 
ti di oggetti anonimi (tubature, lavandini, radiato- 
ri, culle, porte, carte da parati, pacchi di giornali) 
riprodotti con precisione maniacale e inoltre cal- 
chi in cera iperrealisti di parti anatomiche in in- 
stallazioni insolite e inquietanti (la gamba con cal- 
zino e scarpa che sbuca dal muro così come il tor- 
so umano decorato con candele a mo’ di macabro 
altare), dense metafore della frammentazione 
dell'identità personale. 
goccia elemento decorativo (gutta) della + tra- 
beazione dorica; consiste in un piccolo tronco co- 
no, di forma quadrangolare o circolare, collocato 
in corrispondenza dei triglifi, al di sotto della fa- 
scia definita regula. 
gocciolatoio nell’architettura classica, la fascia 
sporgente della cornice avente la funzione di im- 
pedire all'acqua del tetto di colare lungo le pareti. 
Spesso è decorato con protomi configurate a testa 
leonina. 
Godefroid de Huy (attivo nel sec. x11) orafo mo- 
sano. Canonico dell'abbazia di Neufmoustier a 
Huy, fu uno dei maggiori esponenti dell’oreficeria 
mosana del sec. xii. Benché al suo nome venga 
concordemente associato l’altare di Saint-Rema- 
clus, commissionato verso il 1148 dall'abate Wi- 
bald di Stavelot (perduto ma documentato da un 
disegno del 1661, Liegi, Archivio di Stato), le uni- 
che opere superstiti a lui riferibili con certezza so- 
no le due preziose casse reliquiario di san Mein- 
goldo e di san Domiziano del Tesoro della colle- 
giata di Huy (1172-73 ca): per quanto rimaneggia- 
te esse attestano l'alta perizia tecnica del loro ese- 
cutore, nel cui linguaggio si fondono elementi del- 
la tradizione ottoniana e bizantina. 
Goerg Edouard (Sidney 1893 - Callian, Var, 
1969) pittore francese di origine australiana. Fu 
allievo nei primi anni Dieci di M. Denis all'A- 
cadémie Ranson e di P. Sérusier; cominciò a 
esporre a Parigi dal 1922 (Salon des Indépendants 
e d'Automne), facendosi notare per la maniera 


tormentata e scura, influenzata da F. Goya, H. 
Daumier e G. Rouault. Eccellente incisore, ha il- 
lustrato i racconti di Hoffmann, Poe e Villiers de 
l’Isle-Adam, // processo di Kafka e / fiori del ma- 
le di Baudelaire. Nel 1936 ha attivamente parteci- 
pato alla querelle du réalisme, intervenendo nel 
dibattito ed esponendo alla mostra sul realismo e 
la pittura nella Gall. Billiet-Worms di Parigi. 
Goes Hugo van der + Van der Goes, Hugo. 
Gogh Vincent van + Van Gogh, Vincent. 
Goings Ralph + iperrealismo. 

gola modanatura a forma di due quarti di cerchio 
raccordati, detta diritta se il quarto superiore è 
convesso, rovescia se è concavo. 

Gola Emilio (Milano 1851-1923) pittore italiano. 
E considerato uno dei più significativi continuato- 
ri della tradizione pittorica dell'Ottocento lom- 
bardo. Legato in un primo tempo alla scapigliatu- 
ra, si interessò in seguito, nel corso dei suoi nume- 
rosi viaggi in Europa, al chiaroscuro luministico di 
Rembrandt e alla pittura degli impressionisti. Si 
conquistò una certa fama, soprattutto all’estero, 
con i ritratti e i paesaggi; la Lavandaia (Venezia, 
Gall. Internaz. d'Arte Mod. Ca’ Pesaro) o il Pae- 
saggio con figura di donna (Roma, Gall. Naz. 
d’Arte Mod.), dipinti tra il 1885 e il 1890, sono an- 
cora legati al verismo dell’ultimo Ottocento e al li- 
rico luminismo di tradizione lombarda, mentre in 
opere più tarde (Spiaggia ad Alassio, Milano, 
Gall. d'Arte Mod.) è chiaramente avvertibile l’a- 
desione alle ricerche del postimpressionismo eu- 
ropeo nell’accentuarsi delle vibrazioni di luce, re- 
se con una pennellata fluida e sfrangiata. 

Goldin Nan (Washington 1953) artista statuniten- 
se. Segnata dal trauma del suicidio della sorella, 
ha iniziato a fotografare all’età di 18 anni, compo- 
nendo un intenso diario visivo di cui è protagoni- 
sta insieme a parenti, amici e amanti, sullo sfondo 
di una vita irregolare, tra alcol, droga e sesso. Le 
prime istantanee in bianco e nero sono dedicate al 
mondo dei travestiti di Boston, la città dove è cre- 
sciuta e ha frequentato la School of the Museum 
of Fine Arts. Nel 1978 si è trasferita a New York, 
realizzando quasi esclusivamente immagini a co- 
lori di vita notturna; la riscoperta della luce natu- 
rale coincide con un ricovero per disintossicazio- 
ne, nel 1988. Le opere più note sono la neobrech- 
tiana Ballata della dipendenza sessuale (1981-96), 
presentata in forma di proiezione di diapositive 
accompagnate da musica; il Cookie Mueller 
portfolio (1991 e 1996); le serie Tokyo Leve 
(1994), in collaborazione con N. Araki, e Sarò il 
tuo specchio (1995). 

Goltzius Hendrick (Miihlbracht 1558 - Haarlem 
1617) incisore e pittore olandese. Stabilitosi a 
Haarlem nel 1577, si specializzò dapprima nell’e- 
secuzione di piccoli ritratti incisi al bulino con tec- 
nica raffinatissima. Intorno al 1583 venne a cono- 
scenza delle opere del manierista B. Spranger e 
ne divenne per oltre un quinquennio l'interprete 
ideale in numerose incisioni, contribuendo a 
diffonderne lo stile in tutta Europa. Divulgò an- 
che invenzioni di C. Van Haarlem, ma la maggior 
parte della sua vasta produzione incisoria (ca 440 
fogli) dipende da invenzioni originali. In seguito a 
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un viaggio in Italia (1590-91), durante il quale sog- 
giornò a Roma, Firenze, Venezia e Napoli, mutò 
gusto e modelli e prese a ispirarsi di preferenza a 
sculture antiche e a opere di Raffaello, Parmigia- 
nino, Diirer, Luca di Leida. A partire dal 1600 ab- 
bandonò l’attività di incisore per la pittura, facen- 
dosi seguace dei veneti del tardo Cinquecento e di 
Rubens: Sine Cerere et Libero friget Venus (1604) 
e Adamo ed Eva (entrambi a San Pietroburgo, 
Ermitage), Venere e Adone (Monaco, Alte Pin.). 
Gombrich Ernst Hans (Vienna 1909 - Londra 
2001) storico dell’arte austriaco. Allievo di J. von 
Schlosser all’Università di Vienna, e formatosi 
nell'ambiente della cultura mitteleuropea, affian- 
cando agli studi artistici interessi filosofici (fu in- 
fluenzato dal positivismo logico di K.R. Popper) e 
psicologici (collaborò con E. Kris in studi sulla ca- 
ricatura), si trasferi in Inghilterra nel 1936, dove 
diresse, dal 1959, il Warburg Institute e insegnò 
storia della tradizione classica all'Università di 
Londra. Interessato soprattutto ai problemi di 
metodologia, G. ha applicato con successo all’esa- 
me del fenomeno artistico le tecniche più aggior- 
nate della psicologia sperimentale e degli studi 
sulla percezione visiva (Arte e illusione, 1960; A 
cavallo di un manico di scopa, 1963) chiarendo il 
reciproco adattamento delle forme espressive alle 
strutture percettive e ridefinendo la rappresenta- 
zione visiva come attività culturale radicata nei re- 
pertori simbolici tramandati e comunque in siste- 
mi di conoscenza irriducibili alla mimesi naturali- 
stica. Continuità e mutamenti degli stili sono visti 
da G., nell'ambito del carattere istituzionale del 
linguaggio artistico (da cui l'indagine su schemi, 
stereotipi, simboli), come aggiustamento dei lin- 
guaggi della tradizione alle richieste del pubblico 
e della committenza, come risposta ad attese e 
preferenze radicate in determinati comportamen- 
ti psicologico-sociali. Continuando gli studi di ico- 
nologia, specialmente del rinascimento (Norma e 
forma, 1966; Immagini simboliche, 1972), ha af- 
frontato il rapporto tra arte e psicoanalisi in Freud 
e la psicologia dell'arte (1965) e ha sviluppato 
un'originale analisi psicologico-percettiva dell’ar- 
te ornamentale in // senso dell'ordine (1979). Si ri- 
cordano inoltre L'immagine e l'occhio (1985) e 
L'uso delle immagini. Studi sulla funzione sociale 
dell'arte e la comunicazione visiva (1999). 
Gongalves Nufio (notizie 1450-92) pittore porto- 
ghese. Celebrato da F. de Hollanda come il mag- 
gior pittore portoghese del sec. xv, operò alla cor- 
te del re Alfonso v dal 1450 al 1492. La sua unica 
opera oggi esistente (per quanto l’attribuzione re- 
sti controversa) è il Polittico di san Vincenzo, co- 
stituito da sei pannelli, dipinto dopo il 1460 (ora al 
Mus. de Arte Antiga di Lisbona). Il realismo di 
origine franco-fiamminga vi si esprime nei colori 
sobri e nella semplificazione della forma; le figure, 
una sessantina, a grandezza quasi naturale, tra le 
quali membri della famiglia reale e personaggi 
della corte portoghese, rivelano straordinario ta- 
lento di ritrattista. 

Goncarova Natalja (Negayevo, Tula. 1881 - Pari- 
gi 1962) pittrice russa. Nel 1898 si iscrisse al Colle- 
gio di pittura, scultura e architettura di Mosca, 


Natalja Gonéarova 


«Il ciclista» (1913): olio su tela, cm 78 x105. San 
Pietroburgo, Museo Russo. 


stringendo amicizia con M. Larionov che in segui- 
to sposò. Dedicatasi allo studio e al recupero del- 
le tradizioni popolari più autenticamente russe 
(icona e stampa popolare), verso il 1908 incomin- 
ciò a dipingere, con Larionov, secondo una ma- 
niera primitivista (Raccolta delle patate, 1908-09, 
Parigi, Mus. Nat. d’Art Mod.). Nel 1910 prese 
parte alla mostra del Fante di Quadri; l’anno suc- 
cessivo, abbandonato il gruppo, organizzò con 
Larionov l'esposizione della Coda d’Asino. In 
questi anni, in sintonia con i giovani artisti e lette- 
rati dell'avanguardia moscovita, la G. si diede a 
una pittura d’intensa sperimentazione, nella qua- 
le modelli antichi s’intrecciavano a una ricerca 
formale d'avanguardia. Nel 1912 partecipò a Mo- 
naco alla seconda mostra del Blaue Reiter; nel 
1913 firmò il Manifesto raggista e futurista. E il pe- 
riodo in cui nascono le sue opere più originali {La 
lampada elettrica, 1913, Parigi, Mus. Nat. d’Art 
Mod, /! ciclista, 1913, San Pietroburgo, Mus. Rus- 
so), che realizzano, attraverso una sintesi di cubi- 
smo, futurismo e orfismo, una visione intensamen- 
te dinamica del mondo moderno. Nel 1914 lasciò 
con Larionov la Russia e si trasferì definitivamen- 
te a Parigi, dove collaborò a lungo, come sceno- 
grafa, con S. Diaghilev (a partire dalla messa in 
scena di Le cog d'or di Rimskij-Korsakov, 1914). 
Goncourt, Huot de Edmond (Nancy 1822 - 
Champrosay 1896) e Jules (Parigi 1830 - Auteuil 
1870) scrittori francesi. Pittori dilettanti, collezio- 
nisti di arte del Settecento e di stampe giapponesi, 
di cui contribuirono a lanciare una vera moda, 
scrissero, tra le altre cose, L'arte del xvi secolo 
(1859-75) con l’intento di rivalutare l'aspetto 
«realistico» dell’arte settecentesca. 

Gondoin o Gondouin, Jacques (Saint-Quen-sur- 
Seine 1737 - Parigi 1818) architetto francese. Al- 
lievo di J.-F. Blondel, studiò all'Accademia fran- 
cese di Roma (1759-63), dove conobbe G.B. Pira- 
nesi. Al suo rientro a Parigi fu nominato «archi- 
tetto del re». La sua opera principale, costruita tra 
11 1769 e il 1776 nelle più pure forme neoclassiche. 
è la Scuola di chirurgia, oggi facoltà di medicina, 
la cui aula magna a semicerchio venne in seguito 
spesso imitata per la sua funzionalità. Dopo la ri- 
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voluzione, curò per Napoleone il rinnovamento 
di place Vendòme (1806-11, con J.-B. Lepère), 
erigendovi la grande colonna bronzea in sostitu- 
zione della statua di Luigi xv. 

Gonin Francesco (Torino 1808 - Giaveno, Tori- 
no, 1889) pittore e illustratore italiano. Formatosi 
all’Accademia di Torino, fu tra i primi artisti ita- 
liani a specializzarsi nella tecnica della litografia. 
Divenne famoso come illustratore di Manzoni (/ 
promessi sposi del 1840 e la Storia della colonna 
infame) e delle Poesie del Porta, rivelando un cer- 
to gusto per i soggetti umili e pittoreschi. Lavorò 
anche come costumista e scenografo (1837-38). 
Pittore favorito dei Savoia, dal 1837 al 1850 ca fu 
impegnato nelle opere di ristrutturazione delle re- 
sidenze sabaude: realizzò affreschi decorativi e ce- 
lebrativi, quadri di battaglie e di soggetto storico 
(Vittorio Amedeo 1a Mombaldone, 1840, Torino, 
Palazzo Reale; Francesco 1 prigioniero a Pavia, 
1838, Torino, Basilica di Superga). Fu inoltre pit- 
tore di soggetti religiosi, paesista e ritrattista delle 
personalità più in vista gravitanti intorno alla cor- 
te piemontese. Suo figlio cupo (Torino 1833 - 
Aix-les-Bains 1906) ebbe lo stesso talento versati- 
le: fu acquerellista, litografo e affermato ritrattista 
oltre che caricaturista per il giornale «Lo spirito 
Folletto». Ebbe un certo successo anche come pit- 
tore di scene di genere (La porta segreta, 1864, 
Torino, Gall. Civ. d'Arte Mod.). Alla fine degli 
anni Settanta si trasferì a Parigi dove divenne di- 
segnatore di moda. 

Gonnelli Giovanni Francesco + Cieco da Gam- 
bassi. 

Gonzaga Pietro (Longarone, Belluno, 1751 - San 
Pietroburgo 1831) scenografo e trattatista italia- 
no. Dapprima aiuto del padre, modesto pittore, 
compì gli studi a Venezia presso un seguace del 
Canaletto. Nel 1772 si trasferì a Milano e diventò 
collaboratore dei Galliari, dei quali fu il successo- 
re come primo scenografo della Scala dal 1779 al 
1792. In seguito, su invito del principe Jusupov, si 
stabilì in Russia, dove fu nominato direttore degli 
allestimenti scenici dei Teatri Imperiali. La sua fi- 
gura di geniale scenografo e trattatista esercitò un 
ruolo di primissimo piano nel momento del tra- 
passo dalla «scena quadro» tardo-barocca alla 
scenografia neoclassica. Numerosi suoi disegni e 
bozzetti sono presso la Fondazione G. Cini a Ve- 
nezia e nel Mus. dell’Ermitage a San Pietroburgo. 
Gonzalès Eva (Parigi 1849-83) pittrice francese. 
Suo padre Emmanuel era un noto scrittore e sua 
madre una colta musicista; il loro salotto era luogo 
di incontri per critici e scrittori. Dipinse a olio, ma 
usò molto anche la tecnica del pastello; i suoi temi 
preferiti sono scene di vita moderna, ritratti e na- 
ture morte. Allieva di Manet, ne recepì la pittura a 
colori puri senza mezzi toni e per la sua modernità 
fu osteggiata dalla critica conservatrice. Fra le sue 
opere: La nidiata (1874, Parigi, Mus. d'Orsay); / 
palco al Théatre des Italiens (1874, Parigi, Mus. 
d'Orsay); La modista (1883, Parigi, coll. priv.). 
Gonzales Julio (Barcellona 1876 - Arcueil 1942) 
scultore francese d’origine spagnola. Stabilitosi a 
Parigi nel 1900, divenne amico di Picasso e Brancu- 
si; dal 1927 si dedicò quasi esclusivamente alla scul- 


tura, lavorando soprattutto il metallo battuto e rita- 
gliato. Con questa tecnica eseguì una serie di volti e 
«maschere» in uno stile estremamente sintetico, af- 
fine a certi moduli del cubismo e dell’arte negra 
(Testa, ferro, 1930, Parigi, coll. priv.). Degli anni 
1930-40 sono le sculture costituite da esili strutture 
ramificate, astratte o raffiguranti personaggi fem- 
minili stilizzati o surreali «uomini-piante» (Dafne, 
bronzo, 1930-33, Parigi, Mus. Nat. d’Art Mod.). 
Gonzales Torres Felix (Cuba 1957 - New York 
1996) artista statunitense di origine cubana. Emi- 
grato negli Stati Uniti da bambino, esordì nel 1990 
con una mostra all’Andrea Rosen Gall. di New 
York. Le sue installazioni, che si ispirano alle forme 
rigorose del minimalismo, sono caratterizzate da un 
linguaggio intensamente poetico e da una duplice 
tensione, autobiografica e sociale. Senza titolo 
(Ross, 1991), la sua opera più nota, è costituita da 
un mucchio di caramelle dello stesso peso del com- 
pagno dell’artista, morto per AIps: il pubblico è in- 
vitato ad appropriarsene facendone progressiva- 
mente diminuire la mole così come il decorso della 
malattia consuma il fisico di chi ne è colpito. 
Gordon Douglas + videoarte. 

Gore Spencer + Camden Town Group. 

Gorky Arshile (Khorkom Vari 1904 - Sherman, 
Connecticut, 1948) pittore statunitense di origine 
armena. Emigrato nel 1920 negli Stati Uniti, vi 
intraprese gli studi artistici (a Providence, Rhode 
Island, e Boston). In questo periodo di apprendi- 
stato realizzò una serie di nature morte e ritratti 
di impronta cézanniana. Nel 1925 aprì studio a 
New York; l’anno seguente comparve il tema 
dell’autoritratto con la madre che ricorrerà cen- 
trale e ossessivo nelle sue opere per un intero de- 
cennio (L'artista e sua madre, 1926-36, New York, 
Whitney Mus. of American Art). Dal 1927 al 1932 
sperimentò le forme cubiste, ma solo con l’ade- 
sione ai modi surrealisti G. raggiunse la sua misu- 
ra più originale. Già verso il 1936 si allontanò dai 
processi cubisti di scomposizione per dar vita a 
un linguaggio che si fonda su ritmi di forme orga- 
niche e che risulta parallelo alle «metamorfosi» 
di A. Masson. Lo studio di J. Miré e, più avanti, 


Arshile Gorky 


«Un anno l'albero della seta» (1944): olio su tela, 
cm 94,2x119. Washington, National Gallery. 
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quello di R.S. Matta Echaurren segnarono l’ulte- 
riore liberazione formale della sua pittura. Essa 
poté così, a partire dagli anni Quaranta, espri- 
mersi con totale pienezza, configurandosi in for- 
me fluttuanti che emergono dalla profondità del- 
la coscienza, in un traboccare di immagini simul- 
tanee, in un cromatismo brillante che ingloba una 
realtà metamorfica opulenta e crudele. Morì sui- 
cida. Fra le sue opere più importanti si ricordano 
Senza titolo (1944, Venezia, Coll. Guggenheim), 
Diario di un seduttore (1945, New York, Burden 
Coll.), Agonia (1947, New York, Mus. of Mod. 
Art), nonché i precedenti lavori eseguiti durante 
la grande crisi economica degli anni Trenta nel- 
l'ambito del Federal Art Project (affreschi per gli 
aeroporti di Newark e di New Jersey; murale per 
il padiglione degli Stati Uniti all'Esposizione 
mondiale di New York del 1939). 

Goro di Gregorio (Siena, attivo nella prima metà 
del sec. x1v) scultore italiano. Dopo una iniziale 
attività toscana (arca di san Cerbone, 1324, Massa 
Marittima, Duomo; tomba di Guglielmo di Cilia- 
no, Siena, Università degli Studi), lavorò a lungo 
a Messina, dove firmò la tomba del vescovo Gui- 
dotto De Abbiati (1333, Duomo) e dove gli sono 
attribuite altre opere (Madonna degli storpi, nel 
Mus.). Allievo di GiovanniPisano, se ne distingue 
nettamente per l’accento decorativo conferito alle 
sue delicate storiette, in cui si colgono tangenze 
con la coeva produzione orafa senese; nella Ma- 
donna le lente cadenze gotiche denunciano una 
profonda conoscenza della cultura francese. 
Gossaert Jan + Mabuse. 

gothic, revival + neogotico. 

gotica, arte espressione che indica la produzione 
artistica caratterizzata dallo stile formulato nel 
corso del sec. x1i nell’Ile-de-France e che, estesosi 
a tutta l'Europa occidentale, continuò a esercitare 
un’assoluta egemonia nel xiv e, salvo che in Italia, 
nel xv, prolungandosi in molte aree (Spagna, Por- 
togallo, Gran Bretagna, paesi tedeschi) ben oltre 
questa data. Il termine gotico fu originariamente 
usato dagli umanisti del sec. xv per indicare un ti- 
po di scrittura medievale opposto alla scrittura 
«romana». Più tardi, esso fu applicato con conno- 
tazione polemica all’architettura (e in seguito an- 
che alla scultura, alla pittura e alle arti minori) del 
periodo compreso tra la fine del romanico e l’ini- 
zio del rinascimento (cioè, all’incirca, fra la secon- 
da metà del sec. xl e l’inizio del xvi e oltre nel- 
l'Europa del nord); fra l’inizio del sec. xl e i primi 
decenni del xv in Italia). Il Vasari fu ilprimo a de- 
finire «mostruosa e barbara... la maniera trovata 
dai Gothi». Nei secoli successivi, e più precisa- 
mente dalla metà del sec. xvni nell’Inghilterra 
preromantica e in Francia (interesse illuministico 
per le conquiste tecniche dell’architettura g.), dal 
1770 in Germania (Goethe, Sturm und Drang, 
Hegel) e dalla metà del sec. x1x in Italia, si svolse 
un processo di rivalutazione grazie al quale esula 
oggi dal termine qualsiasi implicazione negativa. 
L'ampio arco cronologico dello sviluppo del g. e 
la sua vastissima diffusione geografica impongono 
allo studioso di prendere in esame i vari aspetti 
della produzione artistica facendo di volta in volta 


riferimento alle diverse situazioni storico-geogra- 
fiche che determinano soluzioni e significati di- 
versi, e superando la concezione strettamente sti- 
listica che individuava nel linearismo il carattere 
unificante dell’a.g. E vero che predominano, in 
essa, gli effetti di linea, sia che si tratti di una linea 
in tensione, suggeritrice di moto e di slancio verso 
l’alto ed espressiva di intensa aspirazione verso la 
trascendenza, sia che si tratti invece di una linea 
ondulata e ritmicamente svolta, che definisce sen- 
timenti di commozione sottile in un’incantata at- 
mosfera di grazia. Ma altre volte, come in Giotto, 
ogni linearismo scompare sotto il gioco serrato 
delle masse e si trasforma in pulsante tensione che 
governa composizioni e figure. Da un altro punto 
di vista, esiste un nesso preciso fra la coerenza 
dottrinale logica dei cicli plastici e pittorici e la ri- 
gorosa sistematicità della filosofia scolastica, op- 
pure fra la chiara simbologia riscontrabile nell’or- 
ganizzazione planimetrica delle chiese e la ten- 
denza del pensiero teologico dell’epoca a espri- 
mersi in enciclopediche summae e specula salva- 
tionis. Ma anche la corrente mistica del pensiero 
contemporaneo sembra riecheggiare nell’a.g., là 
dove l'aspirazione al trascendente trova espres- 
sione nell’irreale splendore delle tinte e della luce 
(vetrate, miniature) o delle materie preziose (reli- 
quiari, suppellettili sacre). E perfino quella cor- 
rente filosofica che, nel sec. xIII, cercava di recu- 
perare valori naturalistici subordinandoli al tra- 
scendente per il tramite della geometria, trova la 
sua corrispondenza nel metodo praticato dagli ar- 
tisti gotici (si veda, per es., l’album di Villard de 
Honnecourt): dominare le forme della natura fa- 
cendole derivare da figure geometriche o inclu- 
dendole in esse. Più in generale, le frequenti allu- 
sioni naturalistiche dell’a.g. trovano riscontro nel 
generale atteggiamento del pensiero dell’epoca, 
volto a reinserire natura e sensi nel processo di 
ascesa a Dio. Tuttavia, se si pensa che le summae 
e gli specula più antichi apparvero quando le 
grandi cattedrali di Francia erano già state in gran 
parte erette e decorate, e che scolastica e mistica 
fiorirono in pieno soltanto nel sec. xn inoltrato, 
dobbiamo riconoscere all’a.g. un prioritario ed ef- 
ficace stimolo creativo nei riguardi di sentimenti e 
idee destinati a caratterizzare così ampiamente la 
cultura e la civiltà dell’epoca. L’a.g. si presenta 
dunque come fenomeno culturale attivamente 
partecipe, più che parallelo, di quell’organica vi- 
sione del mondo che informa sia il pensiero di 
Tommaso d'Aquino sia quello di Bonaventura da 
Bagnoregio e che troverà più tardi espressione 
nella poesia di Dante. 

A differenza dell’arte romanica, che aveva avuto 
le sue origini in una pluralità di centri, il g. ha un 
unico centro di nascita e di irradiazione: la Fran- 
cia settentrionale. A spiegare le ragioni di tale fe- 
nomeno può contribuire una visione sociale della 
storia dell’arte, in base alla quale tutta la prima fa- 
se del g. può esser definita come il linguaggio arti- 
stico della monarchia francese e del potere della 
chiesa. La regione dell’Ile-de-France. infatti, era 
territorio di diretto dominio dei re capetingi, che 
da Luigi vu a Filippo Augusto (primo ad ascende- 
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re al trono per diritto ereditario e non per elezio- 
ne feudale) andò acquistando solida struttura mo- 
narchica, favorendo, in contrasto col pluralismo 
politico e sociale dei territori circostanti, divisi tra 
signorie feudali, abbazie e comuni, la formazione 
di una classe dirigente unitaria, animata dall’idea- 
le cavalleresco e «cortese». Questa società si trovò 
di fronte a un papa di educazione francese, Inno- 
cenzo i, che si era dimostrato capace di imporsi 
al re e al tempo stesso di ottenerne soccorso con- 
tro l’imperatore, e a una chiesa che si considerava 
ormai depositaria di tutta la scienza e si presenta- 
va come mediatrice «ufficiale» fra l’uomo e Dio. 
Per adempiere meglio a questa sua funzione, la 
chiesa aveva intensificato il culto di Maria, accen- 
tuandone i poteri intercessori: così il culto della 
Vergine venne ad assumere un posto eminente 
nell’iconografia sacra, ponendosi in parallelo col 
culto cavalleresco della donna. Questo insieme di 
situazioni e di fenomeni favorì il raffinarsi delle 
forme di vita e il formarsi di un linguaggio figura- 
tivo più duttile, più sottile e, pur nella tensione 
espressiva, elegante. Se la nascita dello «stile» ro- 
manico si era accompagnata al sorgere dei dialet- 
ti romanzi, il g. rappresenta una fase ulteriore del- 
lo stesso processo, fiancheggiando l’assunzione a 
lingua letteraria nazionale dei dialetti di più alto 
prestigio politico o poetico (si pensi al prevalere 
della langue d'’oil sulla langue d’oc, del castigliano 
sul catalano, del toscano sugli altri dialetti italiani, 
dei dialetti mittelhochdeutsch della Germania me- 
ridionale su quelli plattdeutsch del nord). Lo sfon- 
do sociale e culturale sin qui tratteggiato spiega 
anche le vicende attraverso le quali la lingua figu- 
rativa g. sì diffuse fuori del suo paese di origine. Il 
g. sì diffuse piuttosto lentamente nelle regioni me- 
ridionali della Francia fino alla conquista della 
Linguadoca (1215) e alla crociata degli Albigesi, 
che inferse un grave colpo all’autonomia cultura- 
le della Provenza. Ancor più lentamente penetrò 
in Italia, dove la civiltà comunale resisté a lungo e 
trapassò poi, anziché nella costituzione di uno sta- 
to unitario e monarchico, nello sviluppo degli sta- 
ti regionali. Più facilmente, tuttavia, fu accolto nel 
regno di Napoli (dinastia angioina), nell’aristocra- 
tica repubblica di Siena, «civitas Virginis», e nelle 
signorie borghesi, ma non prive di aspirazioni ari- 
stocratiche, del nord. Conquistò rapidamente, in- 
vece, la monarchica Inghilterra, mentre in Ger- 
mania il suo cammino fu dapprima alquanto len- 
to, essendo spezzettato il paese in una quantità di 
domini feudali, ma ebbe effetto profondo e dura- 
turo in rapporto con le tendenze monarchiche di 
quella società. 

Mm ARCHITETTURA. Dal punto di vista tecnico, carat- 
teristiche fondamentali dell’architettura g. sono 
la trasformazione della volta romanica, basata 
sull’arco a tutto sesto, nella crociera ogivale, ba- 
sata sul sesto acuto (ciò che permetteva di rag- 
giungere maggiore altezza diminuendo la spinta 
laterale), e la quasi totale concentrazione del pe- 
so e delle spinte sul sistema dei sostegni, fino ad 
abolire la funzione statica delle pareti. Al sistema 
dei contrafforti, già in uso nel romanico, si ag- 
giunge quello degli archi rampanti, che partono, 


singoli o multipli, da contrafforti di enorme e gra- 
duato spessore per attanagliare le volte della na- 
vata centrale ed equilibrarne la spinta. Nell’inter- 
no, ai pilastri cruciformi e alle colonne dell’archi- 
tettura romanica sì sostituiscono i piloni a fascio 
di colonnette, raccolte attorno a un nucleo cen- 
trale, che si diramano in alto per dar luogo agli ar- 
chi longitudinali e trasversali e ai costoloni, spes- 
so multipli o profilati, delle volte. In tal modo, ac- 
quista massima evidenza costruttiva ed estetica il 
telaio dei sostegni, degli archi e dei costoloni, in 
un continuo slancio verso l’alto e in una continua 
e sottile vibrazione lineare, mentre le pareti si 
aprono in finestroni (monofori, bifori, trifori, 
quadrifori) di grande ampiezza e dalle vetrate di- 
pinte. Preludi all'architettura g. già si riscontrano 
nell’impianto e nella zona inferiore del coro di 
Saint-Denis (poi rifatto in forme g. nelle parti su- 
periori, a partire dal 1231 e in particolare dal 1247 
al 1260, a opera di Pierre de Montreuil). I carat- 
teri g. si vanno poi precisando nelle cattedrali di 
Noyon (fondata nel 1160 ca), Notre-Dame di Pa- 
rigi (fondata nel 1163 ca), Laon (1170 ca), Nantes, 
Saint-Remi a Reims (1162-81) e Soissons (fonda- 
ta nel 1200 ca). In queste chiese, tuttavia, navate e 
coro hanno ancora colonne o sistema di sostegni 
alternato, mentre 1 fasci di colonnine destinati a 
diramarsi nei sottarchi e nei costoloni delle volte 
partono soltanto al di sopra dei capitelli, a livello 
dell’attacco delle arcate. Soltanto nel corso del sec. 
xi, a partire dalla Cattedrale di Chartres (li 95- 
1260), attraverso quelle di Reims (1211-1300 ca) e 
di Amiens (1220-88), per giungere al momento 
conclusivo della Cattedrale di Rouen (prima metà 
del sec. xi), tutte le membrature dell’edificio 
prendono le mosse dai piloni a fascio delle navate, 
dando luogo a quel g. rayonnant che le navate di 
Saint-Denis (1247-60) già interpretano con manie- 
rata raffinatezza. Molteplici e ramificate sono le 
varietà regionali del g. francese, derivanti dal di- 
verso adattarsi dello stile del nord alle tradizioni 
dei diversi paesi; un posto a sé spetta al Mezzo- 
giorno, dove sono frequenti le chiese a una navata 
e dove i domenicani introdussero (per es., nella 
chiesa detta Les Jacobins a Tolosa) il tipo a due 
navi, con altissimi piloni cilindrici che sostengono 
volte a crociera di uguale altezza (cosiddetta chie- 
sa a sala). Particolarmente fiorente, in quest'area, 
è l'architettura civile, con fortificazioni e palazzi 
(ricordiamo il Palazzo dei Papi ad Avignone, sec. 
xIv). Un cenno particolare merita anche l’architet- 
tura promossa dai cisterciensi (+ cisterciense, ar- 
chitettura) già in età romanica (abbazia di Fonte- 
nay), svolta e diffusa nella prima età gotica sia in 
Borgogna (Pontigny) che fuori, soprattutto in Pro- 
venza (Senanque, Silvacane, Le Thoronet). 

Il «g. delle cattedrali» si diffuse assai rapidamente 
in Inghilterra, ma vi acquistò subito caratteri ori- 
ginali, poiché gli architetti inglesi tradussero in 
senso ornamentale la logica struttiva francese e sì 
ricollegarono al romanico normanno per disten- 
dere in orizzontale vaste, ornatissime superfici 
(Wells, 1180-1260 ca; Lincoln, 1192-1250 ca). Suc- 
cessivamente la tendenza ornamentale del g. in- 
glese andò via via accentuandosi (abbazia di We- 
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1 Navata centrale del Duomo di 
Colonia (iniziato nel 1248). 


2 Sala capitolare (inizio del sec. xv) 
della Cattedrale di Sant'Andrea a Wells. 


3 «Dormitio Virginis»: rilievo (1200- 
10) del portale centrale della facciata 
settentrionale della Cattedrale di 
Chartres. 


4 «Pietà» (sec. xiv): scultura in legno di 
scuola tedesca. Coburgo, 
Kunstsammlungen der Veste. 


5 «I dannati» (1270-80): rilievo del 
portale centrale della Cattedrale di 
Bourges. 


6 «Pleurant» (sec. xv): scultura di C. 


Sluter dalla tomba di Filippo l'Ardito. 
Digione, Musée des Beaux-Arts. 
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Draghi, mostri, grilli: ii medioevo fantastico 


Uno degli aspetti più significativi dell'immaginario ar- 
tistico medievale è rappresentato dal fiorire di un uni- 
verso sorprendente di figure fantastiche e mostruose 
che, ora in modo quasi casuale, ora entro complessi 
sistemi iconografici, si dispiegano, soprattutto in età 
romanica e gotica, su ogni tipo di manufatto: dall'illu- 
strazione libraria ai cicli di affreschi, dai mosaici pavi- 
mentali a quelli parietali, dalle membrature architet- 
toniche alla decorazione scultorea, dall'arredo liturgi- 
co alle vetrate. La loro genesi è stata indagata da al- 
cuni studiosi (J. Baltrusajtis, R. Wittkover), che vi 
hanno colto la ricezione in chiave sincretistica di fon- 
ti figurative riconducibili a tre differenti ambiti: l’anti- 
chità greca e romana, la cultura barbarica e l'Oriente. 
Le fonti classiche. La civiltà classica rappresenta la 
fonte prima e più diretta di questo mondo visionario. 
Lo straordinario sforzo di sintesi da essa operato nei 
confronti delle diverse culture con cui era entrata in 
contatto le aveva infatti attribuito due volti ben distin- 
ti uno più tradizionale ed eroico, popolato di dei e 
uomini nobili e possenti, l'altro irrazionale e misterio- 
so, animato dalle creature della mitologia (satiri, cen- 
tauri, sirene, arpie, ciclopi) e da una serie di stirpi 
mostruose e di animali fantastici (grifoni, manticore, 
unicorni, draghi, pigmei, acefali, ermafroditi, cinoce- 
fali, antipodi, panozi, sciapodi, iperborei ecc.), carat- 
terizzati da singolari deformità, oppure da mesco- 
lanze di nature eterogenee, la cui esistenza fungeva 
da strumento di sublimazione delle paure ancestrali 
delle popolazioni elleniche. Scaturiti spesso dalla rie- 
laborazione di figure della religione egizia e persia- 
na, secondo gli scrittori antichi (Ctesia, Megastene, 
Strabone, Plinio, Arriano, Solino) queste creature vi- 
vevano nelle lontane regioni dell’Africa e dell'Asia, in 
particolare in quella che era considerata per eccel- 
lenza la terra delle meraviglie, l’India. 
| bestiari romanici. Le credenze nell'esistenza di 
questi esseri non andarono disperse con il tramonto 
della civiltà greco-romana; anzi, i legami delle popo- 
lazioni barbariche con le culture asiatiche e lo spirito 
irrazionalistico diffuso dal cristianesimo ne garantiro- 
no la sopravvivenza e la fortuna per tutto il medioevo, 
a partire dall'età gota, longobarda e carolingia, nel 


cui repertorio figurativo appaiono già, in un significa- 
tivo accostamento, animali reali (pesci, leoni, pavoni, 
agnelli, serpenti) e animali fantastici (draghi, basili- 
schi, grifoni, unicomi, cavalli e leoni marini alati), tutti 
portatori di scoperte valenze simboliche (significativi, 
tra gli altri, per il sec. vi, il pluteo di Sigualdo nel Mus. 
di Cividale e i resti di una recinzione presbiteriale da 
Santa Maria alla Pusterla, ora ai Mus. Civ. di Pavia). 
E però a partire dai secc. xI-x, con l'avvento della ci- 
viltà romanica, che questo tipo di figurazioni ottiene 
un inedito successo, dilagando in tutti i campi della 
produzione artistica, a cominciare dai codici miniati 
(Salterio di Glasgow, University Library) e dall’arredo 
liturgico (candelabro del Duomo di Praga e candela- 
bro di Gloucester, Londra, Victoria and Albert Mus.), 
per arrivare alla decorazione scultorea delle abbazie 
cluniacensi e delle grandi cattedrali, in cui le superfici 
murarie, i portali, le comici, le mensole e i capitelli fio- 
riscono di inediti agglomerati di creature fantastiche e 
di animali dalle più complesse nature, spesso intrec- 
ciati tra loro secondo schemi sintattici derivati dall'or- 
nato barbarico oppure colti in scene di lotta, a rap- 
presentare l'eterno conflitto tra il bene e il male, tra la 
luce e le tenebre (portale della pieve di San Casciano 
a Settimo; portale dello Zodiaco alla Sacra di San Mi- 
chele; capitelli di Sant'Ambrogio a Milano). 

Un ruolo determinante nella trasmissione di questo 
repertorio spetta al Physiologus, un trattato di storia 
naturale moralizzata composto ad Alessandria d'E- 
gitto alla fine del sec. e ampiamente diffuso per tut- 
to il medioevo, quindi alle opere dei pensatori cri- 
stiani d'età tardoantica e altomedievale, come 
Sant'Ambrogio (Hexaemeron), Marziano Capella 
(De nuptiis Philologiae et Mercuri, Isidoro di Siviglia 
(Etimologie) e Rabano Mauro (De Universo), i cui 
contenuti sono divulgati da una nutritissima serie di 
Bestiari e di codici sulle meraviglie d'Oriente (ne re- 
stano oltre 500 esemplari, di cui più di 100 illustrati), 
particolarmente diffusi tra i secc. xl e x: nelle loro 
pagine confluisce tutta la tradizione letteraria antica 
sull'argomento, riletta però in chiave moralizzata, at- 
tribuendo cioè un valore simbolico-religioso alle di- 
verse tipologie di creature descritte. E se, sulla scor- 


1 «Demone»: doccione (sec. x11) della Cattedrale di Notre-Dame a Parigi. 2 «Grillo»: miniatura ( part., sec. xv) 
dell'«<Haggadah» di Barcellona. Londra, British Museum. 3 «Bestia e drago»: miniatura (part., sec. x) da un 
commentario all'«Apocalisse» del Beato di Liébana. Madrid, Escorial. 4 «Genti fantastiche»: miniatura (part. inizio sec. 
XY) del «Milione» di Marco Polo. Parigi, Bibliothèque Nationale. 
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S »Basilisco e drago»: miniatura (part, sec. x1) da un commentario ai «Salmi» di Agostino. 6 «Figure demoniache»: 
capitello del castello visconteo a Pavia. 7 «Sirena»: formella di B. Antelami nel Battistero di Parma. 


ta della lezione agostiniana, nei confronti di queste 
ultime sembra prevalere una disposizione positiva in 
quanto manifestazione della sapienza e della poten- 
za creatrice di Dio (e in questo senso esse appaiono 
nel sec. xi nel programma decorativo del Duomo di 
Modena e sul portale della Basilica di Vézelay, a 
rappresentare i popoli che abitano le estreme regio- 
ni del mondo, verso i quali si indirizza l'azione con- 
vertitrice degli apostoli), il significato degli animali 
fantastici sfugge invece a una definizione univoca, 
con la sola eccezione di tipologie che l'esegesi bibli- 
ca tradizionale permette di caratterizzare chiara- 
mente ora in senso negativo, come nel caso del dra- 
go e del basilisco, «figure» del maligno, ora in chia- 
ve positiva, come nel caso del grifone, la cui duplice 
natura di aquila e leone è letta da Isidoro di Siviglia 
come «immagine» di Cristo. 

Grilli e dròleries. Con il sec. xm, segnato dalla con- 
quista di Bisanzio (1204) e dalla riapertura dei colle- 
gamenti con l'Oriente, il repertorio fantastico si di- 
stende in sempre nuovi contesti e invenzioni. E in 
quest'epoca, infatti, che nasce e si afferma quella 
categoria dei «grilli» destinata ad avere grande for- 
tuna in età gotica: esseri fantastici composti dalla 
sorprendente e libera fusione di teste e membra 
umane e animali, scaturiti sia dal recupero di model- 
li della glittica greca e romana, sia dalla libera rivisi- 
tazione di motivi dell'arte islamica, cinese e indiana. 
Già protagonisti delle scene e figurazioni su alcuni 
monumentali arredi liturgici d'inizio Duecento, come 
il Candelabro Trivulzio del Duomo di Milano, essi di- 


lagano in genere nell'’omato marginale dei codici mi- 
niati dei secc. x e xiv (drbleries), fondendosi talora 
in singolari formazioni metamorfiche con motivi ve- 
getali di suggestione orientale (Libro d'ore di Thé- 
rouanne, fine sec. x, Parigi, Bibliothèque Nat.; Sal- 
terio di Peterborough, inizio sec. xiv, Bruxelles, Bi- 
bliothèque Royale; Breviario di Belleville, 1300-40 
ca, Parigi, Bibliothèque Nat.); non mancano inoltre, 
mischiati al più tradizionale repertorio di animali fan- 
tastici e di creature mostruose, nei cicli pittorici e 
scultorei della stessa epoca (affreschi dell'abside di 
San Giacomo a Termeno, sec. xi; soffitto della Cat- 
tedrale di Metz, 1220 ca; facciata e pulpito della Ba- 
silica di San Giovanni a Monza, seconda metà del 
Trecento), né tanto meno nelle zone marginali 
(mensole, doccioni, zoccoli, capitelli) dell’ornato 
scultoreo delle grandi cattedrali gotiche (Metz, 
Amiens, Chartres, Bourges), nelle quali è possibile 
trovarli anche innestati qua e là nel paramento mu- 
rario, con una dislocazione apparentemente bizzar- 
ra e casuale, che però sembra rispondere a principi 
d'ordine simbolico, come allusione all'imprevedibile 
apparizione del male, contro cui essi dovevano pro- 
babilmente svolgere una funzione apotropaica, di di- 
fesa magica e simbolica, in singolare consonanza 
con il loro significato originario. Passato in tal modo 
nell'arte del sec. xv, l’intero repertorio di queste figu- 
razioni troverà un singolare approdo, verso il 1500, 
nell’opera del più inquietante pittore fiammingo del 
rinascimento, H. Bosch, che lo farà rivivere nei ter- 
mini di una visione allucinata e stravolta della realtà. 


8 «Drago»: miniatura (inizio sec. xv) dei fratelli Limbourg. Chantilly, Musée Condé. 9 Miniatura (part., sec. xv) 
dell'«Haggadah» di Barcellona. Londra, British Museum. 10 «Personaggio fantastico»: particolare del «Trittico del 
Giudizio» di H. Bosch. Vienna, Kunsthistorisches Museum. 
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stminster, dal 1240 ca; Cattedrale di Gloucester, 
dal 1337; Cappella del King's College a Cambrid- 
ge), dando luogo al cosiddetto «stile perpendico- 
lare», caratterizzato dai complicatissimi intrecci 
dei costoloni nelle volte. Complessa fu l’evoluzio- 
ne dell’architettura nei paesi germanici: assunti al- 
cuni motivi planimetrici dell’architettura francese 
tardoromanica, essa elaborò originalmente, a par- 
tire dal sec. xii, sia gli impulsi del «g. delle catte- 
drali» sia motivi cisterciensi, raggiungendo un 
nuovo senso di unità dello spazio nelle chiese a sa- 
la, cosiddette tardogotiche, del sec. xv e dell'inizio 
del xvi. Anche nella penisola iberica si elaboraro- 
no con originalità sia i motivi cisterciensi (special- 
mente in Catalogna) sia quelli del «g. delle catte- 
drali» (anche in edifici monastici, specialmente in 
Castiglia e in Portogallo). Ancora più vari gli 
aspetti del g. in Italia, dove il nuovo stile penetrò, 
soprattutto nella sua varietà cisterciense, fin dai 
primi decenni del sec. x111, e si svolse in una mol- 
teplicità di espressioni generalmente caratterizza- 
te dall’equilibrio fra slancio verticale e orizzonta- 
lità, nonché dall’esaltazione della solidità delle pa- 
reti e della loro funzione di piani, ulteriormente 
evidenziata dalla presenza degli affreschi. 
m scuLTURA. Considerando (contro l’opinione di 
chi vi riconosce gli inizi della scultura g.) i rilievi e 
le statue-colonne, ora distrutte, della facciata di 
Saint-Denis (1140 ca) e le celebri statue-colonne 
di Chartres (1150 ca) come ancora appartenenti 
alla cultura romanica, sia per la loro dipendenza 
dalla tradizione sia per la loro subordinazione al- 
l'architettura, la nascita della scultura g. si può fis- 
sare intorno al 1175, con i rilievi dedicati alla Ver- 
gine nel portale della Cattedrale di Senlis. La no- 
vità iconografica corrisponde alla liberazione del- 
le figure nel tutto tondo e alla loro inserzione in 
un delicatissimo ritmo lineare. Tale svolgimento 
ha un seguito a Laon (fine del sec. x11) e nei por- 
tali del transetto di Chartres (1200-25 ca), dove le 
statue-colonne si presentano quasi totalmente li- 
bere e classicamente bilanciate nell’accompagna- 
re il ritmo ascensionale dell’architettura. Più ar- 
caiche le coeve Arti liberali nei rilievi del portale 
di Sens, preludio al riservato e quasi accademico 
classicismo del portale della Vergine a Notre-Da- 
me di Parigi, che troverà la sua prosecuzione ad 
Amiens. Nel protiro del transetto nord di Char- 
tres, un culmine di delicato lirismo è raggiunto 
nelle scene della Creazione (1220 ca), mentre in 
alcune statue (per es., Santa Modesta, 1220-25 ca) 
si annuncia uno spirito di classico equilibrio non 
lontano dall’esempio di Reims. Le sculture della 
Cattedrale di Reims (1225-35 ca) rappresentano il 
culmine classico del g. francese, sia per il ricordo 
della statuaria augustea nella famosa Visitazione, 
sia per il perfetto equilibrio fra naturalismo e spi- 
rito di trascendenza nei nudi dei risorti e per la fu- 
sione di vibrante femminilità e di solenne astra- 
zione nelle allegone della chiesa e della sinagoga. 
L'Angelo del sorriso di Reims (1250 ca) appartie- 
ne a una fase di preziosità lirica della quale parte- 
cipano anche la Vierge dorée di Amiens e le scul- 
ture del portale del transetto sud di Notre-Dame 
di Parigi, opera di Jean de Chelles (1260 ca). Dai 


portali del transetto di Chartres ha inizio invece 
un filone di toccante riservatezza espressiva che 
conduce alla pensosa e serena Natività del pontile 
di Chartres {Louvre, 1230-40 ca) e alle superbe 
immagini della chiesa e della sinagoga nella catte- 
drale di Strasburgo (1230 ca). Le raffinatezze di 
Reims e di Amiens trovarono un’interpretazione 
robustamente e grottescamente realistica nel por- 
tale di Bourges, mentre furono riprese con nobile 
pathos nei frammenti del pontile, oggi al Louvre, 
della stessa cattedrale (1250-55 ca). Nel tardo 
Duecento e nel Trecento, la scultura francese 
svolse le premesse della prima grande epoca goti- 
ca nel senso di una crescente e sempre più aulica 
raffinatezza (tombe di Saint-Denis, portale nord 
di Bordeaux, rilievi di Auxerre, cappelle del coro 
di Notre-Dame di Parigi), producendo fra l’altro 
una ricchissima serie di statue e statuette, in pietra 
e in avorio, della Madonna col Bambino, sorta di 
privatizzazione delle monumentali Madonne dei 
portali delle chiese, e numerosi rilievi in avorio e 
in metallo, a dittico e a trittico, con figure e storie 
sacre. 

La scultura g. inglese subisce dapprima l’influsso 
di Chartres, ma con accenti più arcaici (statue del- 
la Cattedrale di York, 1200-10); talora gli esempi 
francesi sono volti al grottesco (mensole e capitel- 
li nelle cattedrali di Wells e di Lincoln, 1230 ca); 
più tardi nasce il genere del ritratto umoristico 
(capitolo della Christ Church di Oxford; tribune 
del coro dell’abbazia di Westminster a Londra, 
1250 ca). Mentre la scultura delle facciate e dei 
portali delle cattedrali segue, consottili modifica- 
zioni, la lezione proveniente dalla Francia, accen- 
ti di sobrio e talora possente realismo si afferma- 
no nella scultura sepolcrale con le tombe di ve- 
scovi e cavalieri, la classe in ascesa in un’Inghilter- 
ra ormai «parlamentare». Nel Trecento, le tombe 
vennero eseguite sempre più spesso in alabastro o 
in rame dorato, man mano che il realismo lasciava 
il posto a una visione più idealizzante. Anche in 
Germania la scultura g. deriva da quella francese, 
ma se ne distingue subito, fino dalla porta aurea 
di Freiberg in Sassonia (1220-25 ca), per un aspro 
realismo. A Bamberga, dopo gli intensi episodi 
fra tardoromanico e g. dei Profeti in disputa del 
coro e dei Profeti ed apostoli del portale della 
Grazia (1220-25 ca), un grande maestro prove- 
niente da Reims creò (1235 ca) il celebre Cavalie- 
re e la serie delle statue addossate ai pilastri del- 
l'interno, nonché il timpano del portale dei Prin- 
cipi: opere ancora romaniche per la forte solidità 
della massa, ma gotiche nella tensione aspra della 
linea, che proprio da tale interna dialettica ricava- 
no la loro superba intensità espressiva. Il culmine 
del g. tedesco è rappresentato dall’opera del Mae- 
stro di Naumburg, che scolpì per il Duomo di 
Naumburg nella balaustra del coro statue e rilievi 
e le dodici figure dei Fondatori: stupende, altere 
immagini animate da grande libertà drammatica e 
vigore espressivo. Anche il Maestro di Naumburg 
proveniva da Reims; ma il classicismo g. francese 
subì in lui un'alterazione profonda, corrisponden- 
te ai vivaci contrasti di una società divisa e tumul- 
tuosa, ben lontana dalla stabilità della monarchia 
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di Francia. Nel Trecento, la scultura monumenta- 
le tedesca oscilla fra momenti di espressionismo 
drammatico (Santo Sepolcro nel Duomo di Fri- 
burgo, 1335 ca) e momenti di fantasiosa adesione 
alle raffinatezze francesi (statue nel Duomo di 
Colonia, 1315-20 ca; Kapellenturm di Rottweil, 
1340 ca), per comporsi poi in una sorta di reali- 
smo borghese nell'opera dei Parler, dalla Renania 
alla Boemia. Intensa la produzione lignea, so- 
prattutto con la serie dei Crocifissi dolorosi e dei 
Vesperbilder (Pietà). Molto legata alla Francia, 
la scultura spagnola crea subito, tuttavia, opere 
originali, come i portali del Duomo di Len o le 
figure del fidanzamento di Alfonso e Violante a 
Burgos (1250-60 ca); mentre, sempre a Bur- 
gos, nel portale del Sacramento si riconosce la 
mano dello scultore francese del Beau-Dieu di 
Amiens. 

In Italia, dove mancava un unico centro politico, 
permasero più forti i legami con le varietà regio- 
nali del romanico; tuttavia dalla prima metà del 
sec. XIII si avviò un processo di profondo e auto- 
nomo rinnovamento, che assunse caratteri diffe- 
renti nelle diverse aree culturali. Uno di tali carat- 
teri è rappresentato, intorno al 1230-50, dalla cul- 
tura antichizzante del regno di Federico i. Di tale 
cultura si nutrì anche Nicola d’Apulia, poi dive- 
nuto Pisano, che concentrò in un linguaggio goti- 
camente animato, ma classicamente eloquente le 
enciclopedie teologiche francesi nei pulpiti di Pisa 
e Siena (1260-68) e persino in un’opera laica co- 
me la Fonte Maggiore di Perugia (1278). Diverso 
fu il classicismo del suo discepolo Arnolfo di 
Cambio, che si ispirò a esemplari dell’antichità ri- 
vivendoli con grande equilibrio tra monumentale 
saldezza plastica e tensione g. Pienamente euro- 
peo è invece l’orientamento di Giovanni Pisano, 
che traduce il prezioso linearismo francese in 
aspra e contrastata tensione, raggiungendo culmi- 
ni di tragico espressionismo. A Firenze, Andrea e 
Nino Pisano interpretano in modi assai diversi il g. 
francese: il primo disciplinandolo in una nobile ar- 
monia memore della pittura di Giotto, il secondo 
cogliendone gli effetti più raffinati; a quest’ultima 
tendenza s’avvicinano, ciascuno in una sua perso- 
nale accezione, Tino di Camaino a Siena e il sene- 
se L. Maitani a Orvieto. Aspetti di più puntuale 
realismo assume la scultura g. in alta Italia, a ope- 
ra del pisano Giovanni di Balduccio e dei maestri 
Campionesi, autori delle tombe scaligere a Vero- 
na e della superba statua equestre di Cangrande 
(Mus. di Castelvecchio), miracolosa sintesi di rea- 
lismo e di astrazione emblematica. 

m PITTURA. In Italia la pittura g. si espresse, a par- 
tire dagli ultimi decenni del sec. xi, soprattutto in 
affreschi e in tavole mentre oltralpe, dove il for- 
marsi del linguaggio g. è assai più precoce e dove, 
d'altra parte, molti cicli di pittura murale sono 
scomparsi o eccessivamente alterati, essa è docu- 
mentata soprattutto da smalti, vetrate, miniature 
e arazzi. Preludi al g. si colgono negli smalti isto- 
riati della preziosa pala di Klostemeuburg (Vien- 
na), opera del lorenese Nicolas de Verdun (1181), 
mentre il vero e proprio inizio della pittura g. si 
può fissare nelle vetrate di Saint-Remi a Reims 


(fine del sec. x11), in evidente rapporto con la scul- 
tura degli stessi anni. Nella prima metà del sec. 
xIil, il linearismo nervoso e irrequieto della fase 
iniziale si sviluppò nelle forme serenamente clas- 
siche delle vetrate di Chartres e di Bourges, per 
raggiungere, intorno alla metà del secolo, culmini 
di lirica intensità e di eleganza nelle vetrate della 
Sainte-Chapelle di Parigi. In collegamento abba- 
stanza stretto con l’arte delle vetrate si svolse 
quella della miniatura, i cui primi esemplari g. si 
hanno, verso l’inizio del sec. xm, nella Francia del 
nord e in Inghilterra. Importante, sulla metà del 
secolo, lo scrittorio reale di Luigi 1x (messale di 
San Luigi, evangeli della Sainte-Chapelle, Bible 
moralisée), la cui sottigliezza lineare non ostacola 
la vivacità narrativa. Sulla fine del secolo, il mi- 
niatore Honoré (breviario di Filippo il Bello) con- 
ferì consistenza plastica alle figure, seguito in que- 
sto da Jean de Pucelle, aperto anche a soluzioni 
spaziali di origine italiana, e ancor più tardi (metà 

el sec. xiv) da Jean de Bruges, autore dei cartoni 
per gli arazzi dell'Apocalisse, che rinnovò la pittu- 
ra e la miniatura in senso naturalistico, anticipan- 
do alcuni svolgimenti del goticofiorito. Frattanto, 
pittori senesi e francesi affrescavano il Palazzo dei 
Papi ad Avignone e altri edifici in Provenza, rea- 
lizzando un fecondo incontro tra Francia e Italia. 
Non esente da influssi senesi è anche il più antico 
dipinto su tavola (e il più antico ritratto) della pit- 
tura francese: il ritratto del re Giovanni tl il Buono 
(1360 ca, Parigi, Louvre). Connessa alla Francia, 
con influssi reciproci, ma anche talvolta all’Italia, 
è la pittura inglese, di cui bisogna ricordare la 
frammentaria pala di Westminster Palace (metà 
del sec. x1t1) e, sul finire del Trecento, il prezioso 
Dittico Wilton nella Nat. Gall. di Londra. In Ger- 
mania, dove miniatura e vetrate conservano più a 
lungo uno stile tardoromanico (Zackenstil, o «sti- 
le frastagliato»), il g. penetra nella pittura attra- 
verso Colonia a ovest, Praga e Vienna a est. A 
Colonia un dittico (ora agli Staatl. Mus. di Berli- 
no) attribuito al miniatore Giovanni di Valken- 
burg innesta, all’inizio del sec. xiv, un linearismo 
g. che echeggia la miniatura francese sugli ultimi 
esiti del classicismo bizantino, realizzando un cli- 
ma mistico che può trovare riscontro, in filosofia, 
nel pensiero di Eckhardt. Vivezza espressiva e ac- 
centi fantastici e grotteschi legati alla miniatura 
inglese si colgono negli affreschi delle transenne 
del Duomo di Colonia, nella Bibbia di Kemp 
(Berlino) e nell’altarolo della clarissa (Mus. di 
Colonia), intorno al 1320-30. Di origine miniato- 
ria appaiono anche le quattro tavole aggiunte co- 
me dossale, nel 1324-29, alla pala a smalto di Ni- 
cola de Verdun a Klosterneuburg; vi è pure pre- 
sente, in qualche motivo, un ricordo di Giotto, 
che si fa più intenso nella Natività di Berlino. Da 
questa scuola di Vienna si distingue l’operosa 
scuola boema, col Maestro di Vy$sf Brod (Hohen- 
furth). Altre opere, come la Madonna di Glatz, 
sembrano rimandare alla pittura veneziana. Nella 
seconda metà del sec. xtv Teodorico da Praga in- 
terpreta con originalità il realismo ritrattistico di 
Tommaso da Modena; sulla stessa linea il Mae- 
stro di Treborì (tavole con le Storie della Passione 
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1 «Riposo durante la fuga in Egitto»: pannello dell'altare di Grabow 
(1379-83) del Maestro Bertram. Amburgo, Kunsthalle. 

2 «La Verginecon il Bambino e gli angeli»: pannello del dittico Wilton; 
tempera su tavola, cm 53x37. Londra, National Gallery. 

3 «Madonna del roseto» (part.) di Stefano da Verona: tempera su tavola, 
cm 63x46. Verona, Museo di Castelvecchio. 

4 «La belle Verrière»: vetrata (part., sec. xt) nel coro della Cattedrale di 
Chartres. 

5 «Madonna col Bambino» (prima metà sec. xv): avorio policromo, 

h cm 25. Assisi, Tesoro della Basilica di San Francesco. 


6 «Banchetto offerto da Carlo v a Carlo iv»: miniatura (part., 1375-79) da 
«Les grandes chroniques de France». Parigi, Bibliothèque Nationale. 
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dell’altare di Wittingau) attinge, sul finire del se- 
colo, accenti di visionario «espressionismo» desti- 
nati a influenzare la pittura bavarese. Una com- 
ponente boema è presente anche nel delizioso 
Maestro Bertram di Amburgo, narratore di cor- 
diale e rustica gravità. 

In Italia, dove assume altissima importanza la 
pittura murale, partecipa in modo del tutto origi- 
nale al clima g. Giotto; al g. francese si ricollega- 
no invece i senesi Duccio (nonostante una com- 
ponente di classicismo bizantino) e S. Martini, 
dalla cui attività più tarda muove il filone avi- 
gnonese della pittura francese, mentre Ambro- 
gio e Pietro Lorenzetti assorbono elementi giot- 
teschi. In Spagna, dopo un lungo periodo di «g. 
lineare» di ascendenza francese, che culmina in- 
torno al 1330 con Juan Oliver, si fa sensibile, spe- 
cie in Catalogna, l’influenza senese, col dramma- 
tico Ferrer Bassa e con i più sottilmente lirici J. e 
P. Serra, aperti anche ad apporti avignonesi. Nel- 
l’Italia settentrionale, oltre alla pittura della 
scuola riminese, con tratti arcaizzanti ed echi 
giotteschi, vanno ricordate la miniatura e la pit- 
tura bolognese, animate da estroso realismo (Vi- 
tale, Niccolò da Bologna ecc.); la già citata per- 
sonalità di Tommaso da Modena; la miniatura e 
la pittura lombarda, volta alla poesia della realtà 
quotidiana, con Giovanni da Milano e Giovanni 
di Benedetto da Como; nel Veneto di terrafer- 
ma, la pittura corale di Altichiero da Zevio, le 
meditazioni dolci e solenni di Giusto de’ Mena- 
buoi, la più esile pittura di Guariento di Arpo, 
tutti sensibili, sia pure in senso largo, agli influssi 
giotteschi. A Venezia, infine, Paolo Veneziano 
innesta motivi emiliani su una matrice di neoelle- 
nismo bizantino. 

MB GOTICO INTERNAZIONALE. Con l’espressione g. 
internazionale o cortese o fiorito (fiammeggiante 
per l’architettura; in tedesco si usa anche il ter- 
mine di weicher Stil, «stile morbido», o di 
Hofkunst, «arte di corte») si suole indicare quel- 
la fase del g. che va dagli ultimi decenni del sec. 
xIv alla metà circa del xv. «Internazionale» sot- 
tolinea il fatto che tale fenomeno non ha un solo, 
ma molti centri di elaborazione e diffusione. Il 
fenomeno riguarda soprattutto la pittura, la mi- 
niatura e le arti applicate, e dal punto di vista for- 
male si può definire come lo svolgimento estre- 
mo del linearismo ornamentale e del colorismo 
puro del g. Storicamente, esso è probabilmente 
nato dalla ripresa, da parte di artisti francesi e 
specialmente parigini, sia nella pittura che nella 
miniatura, del tardo stile di S. Martini importato 
ad Avignone da lui stesso, da M. Giovannetti e 
da altri senesi. Tramite la fitta rete di rapporti 
economici e politici che collegava tra loro le cor- 
ti europee, e grazie all’intensa circolazione di te- 
sti miniati, oreficerie, arazzi, tessuti, il g. interna- 
zionale si diffuse in tutta Europa. Da Parigi si sa- 
rebbe diffuso da un lato nella Borgogna e in 
Fiandra, dall’altro a Colonia e in Renania; per il 
tramite dell’imperatore Carlo iv e del suo can- 
celliere Giovanni di Neumarkt avrebbe inoltre 
raggiunto la Boemia, da dove si sarebbe poi dif- 
fuso nelle città anseatiche e in bassa Sassonia. 


Dalla Francia sarebbe passato in Inghilterra e in 
Italia, mentre dalle Fiandre avrebbe raggiunto 
per via di mare la penisola iberica. Secondo 
un’interpretazione basata sui valori spirituali, la 
fortuna del g. internazionale si spiega col venir 
meno delle certezze universali della scolastica a 
causa del prevalere dell’occamismo, e con la de- 
cadenza delle grandi istituzioni universali, papa- 
to e impero: fenomeni che avrebbero indotto lo 
spirito umano a cercar rifugio ed evasione in una 
sorta di paradiso artificiale animato dall'amore 
per un naturalismo particolare e frammentario. 
Anche dal punto di vista sociologico il g. interna- 
zionale viene considerato come un'arte di eva- 
sione: i torbidi della guerra dei Cento anni in 
Francia, le lotte religiose in Inghilterra (Wyclif- 
fe) e in Boemia (Huss), le rivolte sociali in Italia 
(per es., i Ciompi a Firenze), avrebbero promos- 
so un senso di insicurezza nelle classi dirigenti, 
favorendo per contrasto l’affermarsi di un'arte 
d’evasione e fiabesca. D’altra parte, nelle monar- 
chie di Parigi e di Praga si andava formando una 
classe di funzionari di origine borghese, i quali 
tendevano ad appropriarsi dei modi di vita del- 
l'aristocrazia feudale che essi stessi andavano 
soppiantando; contemporaneamente, nei centri 
italiani gli ordinamenti comunali si mutavano e si 
stabilizzavano in quelli delle signorie. Sulla base 
di tali considerazioni si spiegherebbero sia gli 
aspetti più aulici del g. internazionale sia il suo 
acuto e minuzioso, ma frammentario, naturali- 
smo. Le manifestazioni più elevate del g. interna- 
zionale possono essere rintracciate nella miniatu- 
ra franco-fiamminga e nella scultura di C. Sluter 
nel ducato di Borgogna, nella scultura dei Parler 
e nella serie delle Madonne belle in Boemia, Au- 
stria e Germania, nella pittura boema intorno al 
1400, nel Maestro Francke di Amburgo, in Con- 
rad von Soest in Vestfalia; per quanto riguarda 
l’Italia e, in particolare, i centri dell’area setten- 
trionale, più legati per motivi politici ed econo- 
mici alle corti d’oltralpe, nel Duomo di Milano, 
nella pittura e miniatura lombarda (Giovannino 
de’ Grassi e Michelino da Besozzo), nonché nel- 
l’opera di Stefano da Verona, del Pisanello, di 

Gentile da Fabriano. 

m TARDO GOTICO. Con il termine tardo g. (Spàt- 

gotik) ci si riferisce all'arte dei paesi transalpini 

dal 1430 ca fino all’inizio del Cinquecento, cioè 

cronologicamente parallela al primo rinascimento 

italiano. Nonostante la sua diffusione, si tratta di 

un termine improprio ed equivoco. Esso risulta, 

per es., del tutto inaccettabile per la pittura fiam- 
minga, caratterizzata, a partire da J. Van Eyck, da 

un naturalismo globale perfettamente parallelo al 

naturalismo razionale italiano; e mal si adatta sia 

all’arte francese, che oscilla fra i due poli d’attra- 

zione dell’Italia e delle Fiandre, sia alla Spagna, 

che nel sec. xv è praticamente una provincia fiam- 

minga. Meno arbitrario può essere l’uso del ter- 

mine per i paesi germanici, ma anche qui solo se 

riferito al puro lessico figurativo: mentre, infatti, i 

singoli elementi stilistici hanno origini g., il loro 

specifico uso porta invece verso un aspro e corpo- 

so naturalismo, opposto tanto al fabulismo del g. 


Gottlieb 


fiorito quanto alla profonda spiritualità del g. ar- 
caico e maturo. 


Si vedano anche, nell’appendice «Monumenti e 
complessi monumentali», le schede: Cattedrale di 
Canterbury, Cattedrale di Notre-Dame di Parigi, 
Cattedrale di Chartres, Cattedrale di Amiens, Cat- 
tedrale di Reinis, Basilica di San Francesco ad As- 
sisi Duomo di Siena, Abbazia di Westminster a 
Londra, Duomo di Orvieto. 


Gottlieb A dolf (New York 1903-74) pittore statu- 
nitense. E uno dei principali esponenti americani 
dell’espressionismo astratto degli anni Quaranta, 
cui è giunto dopo ricerche sul valore dei miti e dei 
simboli e sui principi della psicologia junghiana 
(Inseguitore e inseguito, 1947, New Haven, Yale 
University Art Gall.). Nel dopoguerra, tuttavia, la 
sua pittura si dà una più salda strutturazione, ca- 
ratterizzandosi soprattutto per le componenti se- 
gniche di derivazione giapponese (Torneo, 1951; 
Freccia discendente, 1956, entrambi a New York, 
Mus. of Mod. Art). 

gouache + guazzo. 

Goujon Jean (?, 1510 ca - Bologna 1566 ca) scul- 
tore e architetto francese. Nel 1544, a Parigi, 
scolpì i rilievi del coro di Saint-Germain-l'Auxer- 
rois (ora a Parigi, Louvre). Nel 1547 collaborò al- 
l’illustrazione della prima edizione francese di Vi- 
truvio tradotto da Jean Baptiste Martin. Nomina- 
to scultore del re, svolse un’intensa attività nei ca- 
stelli di Anet e di Ecouen e soprattutto a Parigi in 
collaborazione con l'architetto P. Lescot, dove 
eseguì la Fontana delle Ninfe (1547-49, poi smem- 
brata; i rilievi con le elegantissime Ninfe sono al 
Louvre) e partecipò alla decorazione del Louvre 
con statue e rilievi per l'esterno e con la serie del- 
le Cariatidi per la Sala della Guardia (1550). Nel 
1562 fu costretto ad abbandonare la Francia a 
causa delle persecuzioni contro gli ugonotti. Il suo 
repertorio iconografico (figure femminili dalle 
membra affusolate, in pose eleganti e capricciose) 
fonde gli esempi lasciati a Fontainebleau dal Pri- 
maticcio, dal Rosso Fiorentino e da B. Cellini con 
i modelli della statuaria antica. 

Goya y Lucientes Francisco (Fuendetodos, Sa- 
ragozza, 1746 - Bordeaux 1828) pittore e incisore 
spagnolo. Figlio di un artigiano decoratore, fre- 
quentò a Saragozza lo studio di J. Luzan, parteci- 
pando senza successo (nel 1763 e nel 1766) a con- 
corsi per borse di studio dell’Accademia di San 
Fernando a Madrid. Di ritorno in patria da un 
viaggio in Italia, nel 1771 ricevette la prima com- 
missione importante, relativa a decorazioni a fre- 
sco nella chiesa di Nuestra Sefiora del Pilar a Sa- 
ragozza, cui seguirono (1772-74) altre pitture mu- 
rali (a olio) per la Certosa di Aula Dei, presso Sa- 
ragozza. Nel 1774 G. ottenne, grazie all’interessa- 
mento di R. Mengs e del cognato F. Bayeu, pitto- 
re già affermato negli ambienti madrileni, l’incari- 
co di eseguire cartoni per l’arazzeria reale di San- 
ta Barbara. Gli oltre sessanta cartoni (Madrid, 
Prado) dipinti nel corso di 18 anni, raffiguranti 
con freschissima grazia e vivacità di effetti pittori- 
ci scene di vita popolare, incontrarono il favore 
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della corte e dei circoli aristocratici della capitale 
e furono il punto di partenza della rapida ascesa 
dell’artista, nominato dal 1789 «pintor de camara 
del Rey». Nel 1778 G. eseguì incisioni da dipinti di 
Velazquez che testimoniano il suo lungo studio e 
approfondimento della grande tradizione spagno- 
la. Particolarmente intensa negli ultimi due de- 
cenni del secolo fu la sua attività di ritrattista di 
personaggi dell’alta società (// conte di Cabarrus, 
Madrid, Banco de Espafia; Don Manuel Osorio, 
New York, Metropolitan Mus.; la Famiglia del- 
l’infante don Luis, Parma, Fondazione Magnani 
Rocca; la Duchessa di Osuna, Madrid, Coll. Ser- 
vera; la Duchessa d’Alba, Madrid, Coll. del duca | 
d'Alba; Ferdinand Guillemardet, Parigi, Louvre; | 
la Tirana, Madrid, Ac. de San Fernando; la Con- 
tessa di Chinchon, Madrid, Coll. del duca de Sue- 
ca), rappresentati con inquietante penetrazione 
psicologica, pur nella fissità cerimoniale della po- 
sa, e con gamme cromatiche in cui prevalgono de- 
licatissimi accordi di rossi, grigi, verdi e rosa. Do- 
po la grave malattia che lo colpì nell’autunno 
1792, condannandolo a quasi completa sordità, 
l’artista continuò da un lato a dipingere ritratti e 
composizioni ispirate agli aspetti più pittoreschi 
della vita del popolo madrileno, culminanti negli 
affreschi della Cappella di San Antonio de la Flo- 
rida a Madrid (1798), mentre d'altro lato si dedicò 
sempre più assiduamente ai piccoli dipinti raffi- 
guranti scene di follia, di fanatismo, di stregone- 
ria, di supplizi (mus. di Dallas, di Besangon, del 
Prado e Lazaro Galdeano di Madrid). Nelle con- 
temporanee incisioni dei Capricci* (pubblicate 
nel 1799) G. convoglia ed esprime con fantasia di 
volta in volta drammatica o beffarda la rivolta 
contro ogni genere di superstizione, di malvagità, 
di oppressione. 

Un anno dopo la nomina a «primo pittore di cor- 
te» (1799) G. dipinse La famiglia di Carlo iv 
(Madrid, Prado), il più celebre tra i suoi ritratti 
dei regnanti di Spagna, libero e audacissimo nella 
stesura pittorica a grandi macchie e strappi cro- 
matici, spietato nell’incredibile denuncia della 
grettezza, della vanità, della animalità, della follia 
dei singoli personaggi. Oltre all’intenso Autori- 
tratto del Mus. di Castres, seguirono, nei primi an- 
ni dell'Ottocento, alcune delle più affascinanti im- 
magini femminili create dall'artista: i ritratti di 
Dofia Isabel Cobos de Porcel (Londra, Nat. Gall.) 
e della Donna con il ventaglio (Parigi, Louvre), la 
Maja vestida e la Maja desnuda dipinte intorno al 
1805 per M. Godoy (Madrid, Prado). Con l’inva- 
sione delle truppe napoleoniche nel 1808 ha inizio 
il periodo più travagliato della vita di G.: in con- 
tatto con 1 circoli liberali favorevoli ai francesi, 
egli era nello stesso tempo testimone angosciato 
delle violenze e della brutalità del conflitto, delle 
sanguinose repressioni e del martirio del popolo 
spagnolo, vicende che fissò in immagini crudeli e 
disperate nelle incisioni dei Disastri della guerra 
(1810) e che rievocò epicamente nelle Fucilazioni 
del 3 maggio 1808 (1314, Madrid, Prado). Negli 
anni che seguirono alla restaurazione, l'artista, ca- 
duto in sospetto presso gli ambienti di corte, pre- 
ferì appartarsi sempre più nella solitudine della 
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1 «Famiglia dell'infante don Luis» 
(1783): olio su tela, cm 248x330. 
Parma, Fondazione Magnani Rocca. 


2 «Maja vestida» (1805 ca): olio su 
tela, cm 95 x188. Madnd, Prado. 


3 Particolare di un affresco (1798) 
nella Cappella di San Antonio de la 
Florida a Madrid. 


4 «Fucilazioni del 3 maggio 1808» 
(1814): olio su tela, cm 266 X345. 
Madrid, Prado. 


S «Visione fantastica (Asmodea)» 
(1820-21), dalla «Quinta del sordo»: 
olio su tela, cm 266 X345. 

Madrid, Prado. 


Goyen 
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sua casa di campagna presso il Manzanarre, la 
«Quinta del sordo», di cui egli dipinse le pareti 
popolandole di immagini tragiche e ossessive, le 
«pitture nere» (oggi a Madrid, Prado), quasi il ri- 
flesso delle visioni della sua mente angosciata: vi- 
sioni che trovarono espressione anche nella rac- 
colta Disparates del 1820 (letteralmente «strava- 
ganze», ma nota come «proverbios» o «prover- 
bi»). Nel 1824 G. si stabili a Bordeaux, lasciando 
la Spagna dove non fece più ritorno se non per un 
breve viaggio nel 1826. Negli ultimi anni lo spirito 
sconvolto dell’artista sembrò placarsi nella ripresa 
di semplici temi di genere, cari alla sua fantasia fin 
dagli anni giovanili (la Lattaia di Bordeaux, Ma- 
drid, Prado), e nelle litografie dei Tori di Bor- 
deaux. 

Partito dalla tradizione settecentesca dei napoleta- 
ni, di G.B. Tiepolo e di R. Mengs, ma avviato poi 
dall’ammirazione per Velazquez a una spregiudi- 
cata libertà di osservazione e di esecuzione, svin- 
colata da ogni ideale accademico di bellezza 0 con- 
venienza, G. diede, con la sua creazione artistica, 
una drammatica, sconvolgente testimonianza delle 
vicende del suo tempo e aprì la strada a molte del- 
le maggiori esperienze dell’arte del sec. xTx. 
Goyen Jan van + Van Goyen, Jan. 

Gozzoli Benozzo, B. di Lese detto (Firenze 1420 
- Pistoia 1497) pittore italiano. Da apprendista 
orafo a pittore di festosi affreschi decorativi, seguì 
nella sua carriera d'artista, iniziata come collabo- 
ratore del Ghiberti a Firenze e del Beato Angeli- 
co a Roma e a Orvieto, una linea molto conse- 
guente. Il coronamento della sua opera, per feli- 
cità narrativa, ricchezza omamentale, equilibrato 
ritmo delle figure entro il paesaggio, è il ciclo di- 
pinto per i Medici nel nuovo palazzo di famiglia a 
Firenze (1458): nel Corteo dei Magi che si svolge 
ininterrotto sulle pareti della cappella di Palazzo 


Medici-Riccardi G. dimostra di aver appreso la 
lezione dei grandi innovatori fiorentini del suo 
tempo, sebbene la applichi superficialmente, sen- 
za intenderme il significato morale. Negli affreschi 
medicei come nelle giovanili Storie di san France- 
sco dell’abside della chiesa francescana di Monte- 
falco (1450-52), nelle scene bibliche del Campo- 
santo di Pisa (1468-84, distrutte) o nelle Storie di 
sant'Agostino a San Gimignano (1463-67) egli 
raggiunge comunque una forma di racconto diste- 
so, elegante, divertito, che lo ha fatto amare dai 
contemporanei e dai posteri. Nelle pitture su ta- 
vola, come la Madonna fra angeli e santi (Londra, 
Nat. Gall.), o la Madonna col Bambino (San Gi- 
mignano, Mus. Civ.), G., è meno felice che negli 
affreschi, dove risaltano al meglio le sue doti di 
brillante e disinvolto decoratore. 

Grabar André (Kiev 1896 - Parigi 1990) storico 
dell’arte francese di origine ucraina. Insegnante 
all’Ecole des Hautes Etudes (1937) e al Collegio 
di Francia (1946) a Parigi, è autore di numerosi 
importanti studi, in particolare sull'arte palecri- 
stiana e bizantina e sulle fonti dell’iconografia cri- 
stiana: L'arte paleocristiana, 200-395 (1967), Ico- 
nografia cristiana (1968), Le vie della creazione 
nell'iconografia cristiana (1979), L’età d’oro di 
Giustiniano (1980). 

gradone ciascuno degli alti gradini che costitui- 
scono il basamento di alcuni edifici. 

Graf Urs (Solothurn 1485 ca - Basilea 1527/29) in- 
cisore e orafo svizzero. La sua opera, influenzata 
da J. Wechtlin, da Diirer e dal primo rinascimen- 
to italiano, è arditamente realistica, con punte che 
sfociano talora nel comico-grottesco (incisioni 
della Passione, 1506). Soldato di ventura, G. com- 
batté in Italia nelle schiere dei lanzichenecchi 
(1515): a quest'esperienza si ispirano i suoi dise- 
gni, realizzati anche come opere indipendenti, le 


Benozzo Gozzoli 
«Corteo dei Magi» (part., 
1458): affresco. Firenze, 
Palazzo Medici-Riccardi. 
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sue incisioni con scene e costumi di vita militare, 
come la serie dei Portabandiera dei Cantoni sviz- 
zeri (1521). 

Graff Anton (Winterthur 1736 - Dresda 1813) pit- 
tore svizzero. Studiò ad Augusta e ad Ansbach; 
dal 1766 fu professore all’Accademia di Dresda. 
Riscosse enorme successo come ritrattista, non 
solo a Dresda ma anche nelle altre capitali del- 
l'Europa centrale, rivelando nelle cadenze ele- 
gantemente espressive l’influsso di H. Rigaude di 
J. Kupezy (M.J. Amman, Augusta, Mus.; E. Schil- 
ler, 1786-91, Dresda, Stadtmus.). 

graffiti art o graffitismo, movimento artistico con- 
temporaneo che prende il nome dall’uso come 
principale veicolo espressivo di scritte e disegni 
policromi tracciati abusivamente su muri, facciate 
di edifici, treni, vagoni e stazioni della metropoli- 
tana con bombolette spray (da cui anche le deno- 
minazioni di spray can art o aerosol art). Il movi- 
mento si è affermato negli anni Settanta nel 
Bronx e in altri quartieri-ghetto di New York a 
maggioranza nera o portoricana, quando i primi 
writers hanno cominciato a trasformare il proprio 
nome o soprannome (Coco 144, Lee 163d!) in 
elaborate rags a pennarello nero, disseminate sul- 
le pareti e sui treni della metropolitana; con l’ado- 
zione delle bombolette, i graffiti hanno assunto 
dimensioni più ampie, stili diversi e colorazioni 
violente. Il movimento è nato come espressione 
spontanea e popolare della protesta di giovani ap- 
partenenti a minoranze etniche emarginate; ma 
nei primi anni Ottanta, in seguito all’azione di col- 
lettivi artistici radicali come CoLab che hanno 
preso coscienza della valenza estetica di questa 
nuova cultura visiva e all'iniziativa di spazi esposi- 
tivi underground come Fashion Moda, alcuni 
graffitisti - A. One (n. 1964), Futura 2000 (n. 
1955), Kenny Scharf (n. 1958), Rammellzee (n. 
1960), Ronnie Cutrone (n. 1948), Lee Quinones — 
sono entrati nel circuito delle grandi gallerie 
newyorkesi, esercitando un'influenza determi- 
nante sullo stile di artisti di formazione canonica 
come K. + Haring, J.-M. + Basquiat e D. Baechler. 
Esauritasi rapidamente l’ondata di successo com- 
merciale e anche la carica trasgressiva delle prime 
manifestazioni del movimento artistico, i graffiti 
sono comunque diventati una delle forme di 
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graffiti art 

1 «Senza titolo» (1984) di 
K. Haring: acrilico su 
tela, cm 304 X304, 
Colonia, coll. priv. 

2 «Senza titolo»(1984) di 
J-M. Basquiat: acrilico, 
serigrafia e pastelli a olio 
su tela, cm 223,5 X1 95,5. 
Proprietà dell'artista. 


espressione urbana spontanea più diffuse (e più 
osteggiate) nelle metropoli di tutto il mondo. 
graffito o sgraffito, tecnica tipica della decorazio- 
ne murale, ma usata anche nella pittura su tavola 
o per decorare oggetti in ceramica o vetro. Con g. 
sì indica un disegno o motivo graffiato su una su- 
perficie (muro o altro), o più precisamente la tec- 
nica di produrre un disegno rimuovendo uno stra- 
to di pittura, stucco o altro materiale al fine di 
mettere in luce uno sfondo di diverso colore o to- 
nalità. Se si applicano vari strati si ottengono più 
colori. Nella pittura medievale su tavola le parti 
ornamentali venivano ricoperte con una sottile la- 
mina d’oro applicata a fuoco e poi dipinta. Graf- 
fiando la pittura si otteneva infine il disegno desi- 
derato. Nella decorazione murale il g. venne usa- 
to sia in epoca medievale che durante il rinasci- 
mento, quando ebbe la sua massima diffusione 
nella decorazione di facciate di case e palazzi. 
Nella decorazione murale la tecnica è ancora in 
uso, con qualche variante. Nella ceramica il dise- 
gno o motivo viene ottenuto mediante graffia- 
mento dello smalto di superficie. 

Graham Daniel Harry, detto Dan G. (Urbana, Il- 
linois, 1942) artista concettuale e teorico statuni- 
tense. Direttore dal 1964 al 1965 della Daniels 
Gall. di New York, è entrato in contatto con i mi- 
nimalisti C. Andre, S. LeWitt e D. Judd. Dal 1965 
al 1969 ha pubblicato su vari periodici la prima se- 
rie di opere, in forma di semplici elenchi di parole 
(Schema, 1966) o di articoli che pongono a con- 
fronto i moduli abitativi dei sobborghi americani 
e le forme del minimalismo (Case per l’ America, 
1966-67). Dagli anni Settanta si è impegnato in 
performances mirate all’interazione col pubblico, 
le cui reazioni sono documentate, o turbate, gra- 
zie all’uso del video. Nel 1978 ha preso il via la se- 
rie dei Padiglioni in vetro e specchi, installati in 
parchi e giardini. Successivamente ha operato so- 
prattutto nel campo dell’architettura, a livello teo- 
rico e progettuale, per es. con il Padiglione dei 
bambini (1989, in collaborazione con J. Wall) e 
con il progetto Specchio cilindrico a due facce 
dentro un cubo (1981-91) per il Dia Center of the 
Arts di New York. 

Grammatica o Gramatica, Antiveduto (Siena 
1571 - Roma 1626) pittore italiano. Fu amico del 


Grammorseo 


dla 


Caravaggio, e come lui protetto dal cardinale Del 
Monte e dai marchesi Giustiniani. Rinomato ri- 
trattista (produzione perduta), lavorò, oltre che a 
Roma, a Napoli (abbazia dei Camaldolesi, 1620 
ca). La sua opera, prossima alla cultura tardo-ma- 
nierista romana del Barocci e del Pomarancio 
(San Giacinto orante, 1591 ca, Roma, San Stani- 
slao dei Polacchi; Liberazione di san Pietro, 1600 
ca, Roma, San Salvatore in Lauro), registra dal 
1610 una parziale conversione al naturalismo ca- 
ravaggesco (Suonatore di liuto, 1615 ca, Torino, 
Gall. Sabauda; Adorazione dei pastori, Roma, 
San Giacomo in Augusta), oscillando tuttavia tra 
il realismo descrittivo e una vena d’ispirazione re- 
torica e sentimentale. La Visione di san Romualdo 
(Frascati, Eremo di Camaldoli), dipinto di qualità 
eccezionale citato da G. Mancini, ha consentito di 
ricondurre al G. una serie di tele con soggetti ca- 
maldolesi (Napoli, Certosa di Camaldoli). 
Grammorseo Pietro (Mons, ? - Casale, prima del 
1531) pittore italiano di origine fiamminga. Il suo 
nome è menzionato per la prima volta in un do- 
cumento del 1523 (dal quale si desume che era ge- 
nero di F. Spanzotti) per la commissione di un po- 
littico destinato alla chiesa di San Francesco a Ca- 
sale, di cui restano due pannelli (Battesimo di Cri- 
sto, Santi Antonio di Padova e Defendente) alla 
Gall. Sabauda di Torino. Nel 1524 dipinse la Ma- 
donna col Bambino e santi del Palazzo Vescovile 
di Vercelli e l’anno successivo la Madonna di san 
Pietro martire della Gall. Sabauda di Torino: ope- 
re singolari in cui esperienze fiamminghe appaio- 
no fuse con motivi della cultura figurativa pie- 
montese e con esplicite suggestioni leonardesche. 
Gran Daniel (Vienna?, 1694 ca - Sankt Péòlten 
1757) pittore austriaco. Dopo un soggiorno di stu- 
dio in Italia, durante il quale venne in contatto 
con S. Ricci, il Solimena e la scuola napoletana, 
tornò in patria nel 1721 e lavorò attivamente a 
Vienna, decorando palazzi privati ed edifici reli- 
giosi con ariose scenografie popolate di figure e 
regolate da una lucida regia prospettica (soffitto 
per la Biblioteca Naz. di Vienna, 1730; affreschi 
per il Santuario di Sontagsberg). 

Granacci Francesco (Villamagna, Chieti, 1469 - 
Firenze 1543) pittore italiano. La sua formazione 
si svolse nella bottega di D. Ghirlandaio, dove 
strinse amicizia con il giovane Michelangelo. 
Dapprima incline a una interpretazione delicata e 
preziosa nell'esecuzione dei modelli del Ghirlan- 
daio (Sacra Famiglia, Washington, Nat. Gall.), sì 
orientò in seguito verso uno stile piùmonumenta- 
le sull'esempio del Tondo Doni di Michelangelo 
(Sacra Famiglia con san Giovannino, Dublino, 
Nat. Gall. of Ireland), ma risentendo soprattutto 
dell'opera di Fra' Bartolomeo (Pietà, Quintole, 
San Pietro; Madonna in gloria e santi, Firenze, 
Gall. dell’ Acc.). Tra i dipinti più originali dell’ulti- 
ma fase della sua attività sono alcune «storie di fi- 
gurette piccole» (Vasari): predelle e tavole di for- 
mato ridotto, di tono narrativo (Storie di Giuse p- 
pe, 1515, Firenze, Uffizi, appartenenti al ciclo per 
la camera nuziale di P.F. Borgherini: Entrata di 
Carlo viti in Firenze, Firenze, Mus. Mediceo) nel- 
le quali sono ripresi e accostati, con grande estro e 


libertà di esecuzione, motivi derivati da opere di 
maestri quattrocenteschi, come da dipinti di artisti 
della nuova generazione e, in particolare, del Pon- 
tormo. 
Grandi Giuseppe (Ganna, Varese, 1843-94) scul- 
tore, pittore e incisore italiano. Studiò a Milano e 
Torino con O. Tabacchi, di cui fu collaboratore 
fino al 1869. Dalle ricerche luministiche della sca- 
pigliatura a Milano, e in particolare da quelle di T. 
Cremona e di D. Ranzoni — dei quali condivideva 
le posizioni antiaccademiche e le proposte di rin- 
novamento artistico — maturò una forma di viva- 
cissimo e vibrante modellato. Nel 1871, la statua 
del Beccaria rappresentò un punto d’arrivo del 
nuovo corso plastico. In altre opere (// paggio di 
Lara, 1873; L'edera, 1880 ca, Milano, Gall. d’Arte 
Mod.) le reminiscenze letterarie e il gusto della 
rievocazione storica in costume gli diedero il pre- 
testo per un modellato ancora più spinto, più lu- 
ministico. Nel suo capolavoro, il monumento alle 
Cinque Giornate (1881-94, Milano, Porta Vitto- 
ria), G. rinnovò audacemente lo schema tradizio- 
nale del monumento celebrativo, componendo le 
figure in un vigoroso ritmo avvolgente che si libe- 
ra nello scatto verticale dell’obelisco. Notevole fu 
la sua influenza su artisti come P. Troubetzkoy, 
M. Rosso e L. Bistolfi. 
Grandi Solitari Individualisti gruppo di pittori 
cinesi dell'epoca Ch'ing. Più che per l’apparte- 
nenza a una scuola, appaiono accomunati da at- 
teggiamenti di fedeltà verso la deposta dinastia 
Ming e dall’amore per la vita solitaria, che li portò 
a ritirarsi dal mondo. Questa scelta, da cui deriva 
la denominazione, si esprime anche nella loro ar- 
te. Fecero parte del gruppo: Chu Ta, membro del- 
la dinastia Ming, meglio noto, anche in Occidente, 
con il nome d’arte Pa-ta Shan-jén, e Fu Shan 
(1602-83), ritiratosi monaco in un convento taoi- 
sta, forse il più tradizionalista. I principali e più 
noti esponenti del gruppo sono però + K’un- 
Ts'an e + Tao-chi. 
Grandma Moses + naif. 
Grandville Jean-Ignace-Isidore Gérard detto 
(Nancy 1803 - Parigi 1847) disegnatore e incisore 
francese. Collaborò con vignette satiriche ai perio- 
dici repubblicani «La Caricature» e «Charivari»; 
illustrò opere di La Fontaine, Florian, Swift, Bé- 
ranger, Defoe. Nel 1844 pubblicò il volume Un al- 
tro mondo, nel 1847 / fiori animati. La sua produ- 
zione si distingue per il segno acuto e minuzioso, la 
sensibilità decorativa e il gusto per la caricatura, 
spesso resa in una chiave paradossale e visionaria. 
ranet Frangcois-Marius (Aix-en-Provence 1775 
- Malvallat 1849) pittore francese. Allievo di J.-L. 
David e amico di J.-A.-D. Ingres, con il quale fu a 
Roma, conquistò fama europea con pittoreschi 
quadri d'ambiente, come // coro dei cappuccini in 
piazza Barberini (Lione, Mus. des Beaux-Arts), 
una delle sue prime opere. Dopo un primo perio- 
do neoclassico, alla David, sviluppò un precoce 
interesse per i soggetti storici medievali; ma fu so- 
prattutto eccellente paesaggista, specializzandosi 
In quadri con scene dell'antichità classica, o di ro- 
vine reali e fantastiche assieme: interni di chiese, 
chiostri abbandonati, templi ecc., disegnati con 
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verità e accesi da drammatici effetti di chiaroscu- 
ro (opere conservate al Mus. di Aix-en-Proven- 
ce). Fu anche acquerellista di valore, assai sensibi- 
le all'impatto della luce sugli oggetti. 

granitura o granulazione, preparazione d’un me- 
tallo che consiste nel distribuirvi con un martellet- 
to tante piccole ammaccature, così da ottenere 
l’effetto di renderne mossa e granulosa la superfi- 
cie; un effetto analogo è utilizzato, seguendo un 
diverso procedimento, in alcuni metodi dell’inci- 
sione (+ acquatinta; mezzatinta). 

Grant Duncan (Rothiemurchus, Inverness, 1885 - 
Aldermaston, Berkshire, 1978) pittore inglese. 
Formatosi alla Slade School, nel 1906 a Parigi co- 
nobbe la pittura di Matisse: successivamente, a 
Londra, si avvicinò ai modernisti inglesi Clive e 
Vanessa Bell e al critico R. Fry, partecipando — 
con una pittura che contaminava originalmente il 
modello matissiano con Cézanne e il sintetismo 
di Gauguin (La rinozza, 1912, Londra, Tate Gall.) 
- alla seconda Mostra postimpressionista (Londra 
1912-13) e all'esperienza degli + Omega Work- 
shops (1913). Dopo la guerra continuò nel raffi- 
nato esercizio di una pittura di matrice postim- 
pressionista. 

Grasset Eugène (Losanna 1841 - Sceaux 1917) 
pittore e grafico francese di origine svizzera. Do- 
po studi di architettura al Politecnico di Zurigo, 
cominciò la sua attività (a Parigi dal 1871) come 
illustratore, influenzato da G. Doré; i suoi disegni 
per / quattro figli Aymon (1883, in collaborazione 
con Ch. Gillot), in cui testo e immagini sono stret- 
tamente intrecciati, rinnovarono l'estetica del li- 
bro illustrato. Raggiunse i più notevoli risultati nel 
campo delle arti applicate come disegnatore di 
mobili, manifesti, cartoni per mosaici e vetrate 
(Cattedrale di Orléans), pannelli decorativi, 
gioielli, rilegature di libri, caratteri tipografici, se- 
condo una maniera elegante, per certi versi assi- 
milabile a quella dell'inglese W. Crane, che con- 
tribuì alla definizione del gusto art nouveau. 
Grassi Giorgio (Milano 1935) architetto italiano. 
Formatosi nel gruppo milanese attivo intorno alla 
rivista «Casabella-continuità» (E.N. Rogers, V. 
Gregotti, G. Canella, A. Rossi), ha espresso una 
progettualità che risente delle esperienze del ra- 
zionalismo tedesco degli anni Venti (scuola media 
a Trieste, 1968-69; casa dello studente a Chieti, 
1976, entrambe in collaborazione; biblioteca pub- 
blica di Groningen, 1990-92). Dagli anni Settanta 
si è avvicinato all'ambito del restauro, mostrando 
notevole sensibilità (progetto di ristrutturazione 
del castello di Abbiategrasso, 1972; ricostruzione 
del Prinz-Albrecht Palais a Berlino, 1984; restauro 
del teatro romano di Sagunto, Valencia, 1985-93). 
Grassi Orazio (Savona 1583 - Roma 1654) archi- 
tetto e matematico italiano. Gesuita, noto soprat- 
tutto in seguito a una polemica con Galileo sulla 
natura delle comete, svolse attività di architetto 
nella città natale (per il Duomo) e a Roma dove, 
per il suo ordine, diresse la costruzione della chie- 
sa di Sant'Ignazio. 

GRAV — cinetica, arte. 

Gravelot Hubert-Frangois Bourguignon d'Anvil- 
le detto (Parigi 1699-1773) incisore e pittore fran- 


cese. E uno dei più noti illustratori francesi, nello 
stile elegante e brioso derivatogli dall’alunnato 
presso Boucher (fra i numerosi libri da lui illustra- 
ti ricordiamo il Decameron, 1757). Attivo in In- 
ghilterra (1732-45) anche come caricaturista, di- 
pinse scene di genere e ritratti. 

Graves Michael (Indianapolis, Indiana, 1934) ar- 
chitetto e designer statunitense. Appartenente al 
gruppo dei + Five Architetcts, ha inizialmente 
aderito al modello neo-razionalista. Dalla metà 
degli anni Settanta ha avviato un recupero storici- 
sta di elementi compositivi della tradizione archi- 
tettonica, dal classicismo antico a C.-N. Ledoux e 
E.-L. Boullée (Fargo-Moorhead Cultural Center 
Bridge in Minnesota, 1977; Portland Building a 
Portland, 1979-83: biblioteca pubblica di San Juan 
Capistrano, California, 1980-82: Humana Buil- 
ding, Louisville, 1982-85), evidenziando una eclet- 
tica versatilità progettuale di ispirazione postmo- 
derna che si è ulteriormente accentuata nei suc- 
cessivi lavori (dall’atmosfera fantastica del com- 
plesso turistico per il Walt Disney World in Flori- 
da, 1986-87, all’accademismo neoottocentesco del 
progetto per il Federal Triangle Development Si- 
te a Washington, 1989). 

Graves Morris (Fox Valley, Oregon, 1910 - Lole- 
ta, California, 2001) pittore statunitense. Forte- 
mente attratto dalla cultura orientale, operò a Los 
Angeles, poi in Irlanda e di nuovo in California. 
Influenzato dalla scrittura bianca di M. Tobey, ma 
isolato rispetto alle correnti artistiche contempo- 
ranee, mise a punto una delicata pittura di ispira- 
zione naturalistica e orientamento mistico, tesa a 
illustrare la vitalità, la bellezza e l'innocenza di 
tutte le cose (Mare, pesci e costellazione, 1943, 
Seattle Art Mus.). 

Grazzini Benedetto + Benedetto da Rovezzano. 
Greaves Derrick + Kitchen Sink School. 

greca + corridietro. 

greca, arte espressione generica con cui si indica 
la produzione artistica della civiltà greca. Localiz- 
zata in origine (secc. x-Ix a.C.) nella parte meri- 
dionale dell’area balcanica, nelle isole dello Ionio 
e dell'Egeo e lungo le coste mediterranee dell’A- 

sia Minore, la cultura greca, il cui carattere fu 

sempre essenzialmente dinamico, sotto la spinta 
centrifuga del grandioso fenomeno della coloniz- 

zazione verso l’occidente (dal sec. vin a.C.) ebbe 

enorme sviluppo, diffondendosi per quasi tutto il 
bacino del Mediterraneo e toccando anche le rive 

del Mar Nero. La cultura greca mantenne tuttavia 
una fondamentale unità nei suoi caratteri essen- 

ziali, e anche le aree periferiche seppero inserirsi 

con grande vitalità nel filone creativo iniziato nel- 

la lontana madrepatria. 

L’a.g. inizia un processo di svolgimento autono- 

mo e coerente intorno al 1000 a.C., anche se già 

l'età micenea (+ minoico-micenea, arte) porta in 

sé elementi che saranno peculiari della cultura 

greca, e attraverso varie fasi giunge fino all’età ro- 

mana. I momenti essenziali di questo processo so- 

no il periodo di formazione o periodo geometrico 

(1100-750 ca a.C.); il periodo orientalizzante (750- 

610 ca a.C.), entro il quale si distingue il periodo 

dedalico (680-610 ca a.C.): il periodo arcaico (610- 
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480 ca a.C.) il periodo severo (480-450 a.C.); il pe- 
riodo classico (450-323 a.C.), e infine, dal 323 a.C., 
il periodo ellenistico (+ ellenistica, arte). 

m ARCHITETTURA. L'architettura, sottraendosi al- 
l'influsso delle più antiche civiltà dell’oriente me- 
diterraneo, sviluppa progressivamente nel corso 
del 1 millennio a.C. un repertorio di tecniche e di 
stili, un'estetica e una tradizione urbanistica del 
tutto nuovi. Nei secoli che seguono al crollo dei 
regni micenei, cominciano a caratterizzarsi | tipi 
fondamentali dell’architettura religiosa e civile. 
La tipologia principale, cui gli architetti consacra- 
no ogni ricerca estetica ed espressiva, non è più, 
come per la civiltà egea e come per quella mice- 
nea, il grande palazzo del re e del principe, ma ll 
tempio, considerato dimora della divinità. Deriva- 
to forse dal mégaron o sala principale dei palazzi 
micenei, il tempio nasce come organismo sempli- 
ce: una piccola cella rettangolare (oîkos) in mat- 
toni crudi e legno posta su un basamento di pie- 
tra, con ingresso su uno dei due lati brevi prece- 
duto da un portico sostenuto da colonne. Con l’i- 
nizio del sec. vi a.C. e l'invenzione della tegola in 
terracotta, la tecnica costruttiva, in particolare 
quella del tetto, diventa più complessa e favorisce 
il perfezionamento delle costruzioni. Il tempio, in 
particolare, tende successivamente a delinearsi 
come edificio periptero (con portico sui 4 lati) a 
pianta rettangolare, differenziato negli ordini do- 
rico e ionico e costituito da tre vani: il vestibolo 
(pronao), la cella propriamente detta (nads) e il 
vestibolo posteriore (opistodomo); l'adozione 
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sempre più estesa della pietra con cui si sostitui- 
scono i materiali poveri già utilizzati per la costru- 
zione, accelera la canonizzazione definitiva dei 
due ordini. Al rapido progresso dell’architettura 
monumentale contribuiscono particolarmente le 
città-stato, cellule tipiche del mondo greco, che a 
partire dalla metà del sec. vii a.C. fondano nume- 
rose colonie in Occidente e sul Mar Nero, ma che 
già dal sec. ix a.C. avevano dilatato i confini origi- 
nari con la creazione di città lungo le coste della 
Ionia (Asia Minore). 
L’architettura religiosa elabora il tempio dorico, 
che assume gradatamente forme di valore assolu- 
to. I primi templi peripteri monumentali docu- 
mentati dagli scavi sono l’Héraion d’Olimpia e il 
_. io di Apollo a Thermos (fine del sec. vu 
C), AI precoce e articolato sviluppo dell’archi- 
n dorica durante il sec. vi (Artemision di 
Corfù, 590 ca a.C., e tempio di Apollo a Corinto, 
550 ca a.C.), quella ionica contrappone una fiori- 
tura intensa ma breve, interrotta dalla crisi del 
mondo ionico sotto la spinta dell'’espansionismo 
persiano verso le sponde dell'Egeo: tipica della 
Tonia è la costruzione di templi-santuari di dimen- 
sioni colossali, con doppio periptero e cella priva 
di copertura, di derivazione asiatico-egizia (san- 
tuari del sec. vii a.C.: Héraion di Samo, Artemi- 
sion di Efeso, Didymaîon, o tempio di Apollo, a 
Didime, tempio di Cibele a Sardi). In Grecia i pri- 
mi edifici in stile ionico sono tempietti per doni 
votivi nel santuario di Apollo a Delfi (Tesoro dei 
Cnuidi, 545 ca a.C. e Tesoro dei Sifni, 530 ca a.C.). 


arte greca 
1 Il tempio di Apollo a Corinto (550 ca a.C.). 


2 Tholos del santuario di Atena Pronaîa a Del fi (sec. 1v 
a.C.). 


3 Teatro di Epidauro (350 a.C.). 


4 Frontone dell'Artemision di Corfù (part., 590 ca a.C.). 
Corfii, Museo Archeologico. 

S-6-7 «Kdre», «Moscoforo» e «Kotiros»: sculture in marmo 
(sec. vi a.C.). Atene, Museo Nazionale. 

8 Particolare del fregio occidentale nel tempio di Apollo 
Epicurio (sec. v a.C.) a Basse. 


9 «Auriga» (part., 470 ca a.C.): statua in bronzo. Delfi, 
Museo Archeologico. 
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10 «Zeus» 0 «Poseidone» (part., 470 ca a.C.). statua in 
bronzo da Capo Artemisio. Atene, Museo Nazionale. 

11 «Apollo Chatsworth» (460 ca a.C.): bronzo da Cipro. 
Londra, British Museum. 

12 «Discobolo» (460 a.C.) di Mirone: copia romana in 
marnto di un originale bronzeo. Firenze, Palazzo Vecchio. 
13 «Diadumeno» (430 a.C.) di Policleto: copia romana in 
marnro di un originale bronzeo. Atene, Museo Nazionale. 
14 «Hermes seduto»: copia romana in bronzo da un 


originale di Lisippo. Napoli, Museo Archeologico 
Nazionale. 
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15 Anfora funeraria del Di pylon (sec. vi a.C.). Atene, Museo Nazionale. 16 Oinochbe Levy (sec. vir a.C.). Parigi, Louvre. 
17 «Vaso Frangois» (570 ca a.C.) di Ergotimo e Clizia. Firenze, Museo Archeologico. 18 «Eracle uccide il Tritone» 
(550-540 ca a.C.) del Pittore di Xenocle: interno di una kylix. Tarquinia, Museo Archeologico Nazionale. 19 «Achille e 
Pentesilea» (530 ca a.C.) di Exechia: anfora a figure nere. Londra, British Museum. 20 «Eracle e Anteo» (510-500 a.C.) di 


Eufronio: cratere a figure rosse da Cerveteri. Parigi, Louvre. 


In Occidente, la presenza di buona pietra da ta- 
glio favorisce di massima la costruzione di molti 
edifici nell'Italia meridionale e in Sicilia, frutto 
dell’esperienza di architetti e artisti che trasferen- 
do fuori dalla madrepatria la propria problemati- 
ca, si sono integrati nel nuovo ambiente dando 
luogo per il dorico a una serie originale di speri- 
mentazioni caratterizzate da una peculiare dislo- 
cazione degli spazi interni, oltre che da un feno- 
meno di pietrificazione progressiva degli edifici 
più precoce rispetto alla madrepatria (Athénaion 
di Paestum, Apéllonion di Siracusa, tempio C di 
Selinunte, Héraion alla foce del Sele: + Magna 
Grecia e Sicilia, arte della). 

Al tempio si affiancano altri edifici come il teatro 
e lo stadio, per lo più connessi ad aree sacre, che 
ebbero tardiva definizione architettonica, restan- 
do a lungo semplici adattamenti della conforma- 
zione del terreno; il ginnasio, palestra ginnica e in 
seguito scuola, secondo il concetto tipicamente el- 
lenico della connessione fra educazione intellet- 
tuale ed educazione fisica; l’agorà (piazza), ini- 
zialmente spazio pubblico riservato all'assemblea 
dei cittadini, accessibile da porte e propilei, fulcro 
vitale del sistema urbano oltre che centro politico 
e commerciale della vita comunitaria, intorno alla 
quale vengono funzionalmente costruiti gli edifici 
pubblici più importanti: il buleuterio (sede della 
bulé), le sodi (portici), 1 templi. 

Nel tardo arcaismo e nell'età severa il tipo di ar- 


chitettura religiosa sviluppatosi nei secoli prece- 
denti prosegue senza subire grandi cambiamenti, 
e nella Grecia continentale le costruzioni della fi- 
ne del sec. vi a.C., ormai completamente edificate 
in pietra, sono eseguite essenzialmente secondo 
le stesse concezioni del periodo precedente, ma 
applicando nuovi espedienti tecnici come le cor- 
rezioni ottiche. L'opera più raffinata dell’arcai- 
smo maturo è il tempio di Atena Afaia a Egina 
(intorno al 500 a.C.), periptero dorico con la ca- 
nonica tripartizione (pronao, nads e opistodomo), 
nel quale si nota uno snellimento progressivo del- 
le colonne; nel periodo severo viene eretto il tem- 
pio di Zeus a Olimpia (471-456 a.C.), cui si ispira- 
no numerosi templi della Sicilia e della Magna 
Grecia (tempio di Poseidone a Paestum, tempio 
di Atena a Siracusa, tempio della Concordia ad 
Agrigento). Verso la metà del sec. v a.C., definiti- 
vamente allontanata dalla Grecia la minaccia per- 
siana, si pongono le premesse di quell'età che si 
definisce classica. Atene ne è la protagonista e le 
sue architetture ne costituiscono un'altissima te- 
stimonianza. Una straordinaria generazione d’ar- 
tisti recepisce dalla tradizione i termini di due di- 
stinti lessici di decorazione architettonica (il dori- 
co e lo ionico) e li sintetizza in forme nuove e ori- 
ginali che possono fondatamente considerarsi 
espressioni di una ben definita «scuola attica». Il 
progetto pericleo per l'Acropoli d'Atene, realiz- 
zato pienamente verso la fine del secolo (Propilei, 


ST? 


greca, arte 


Dic 66 ___———__—_——Trr€€————_r—€€€€6€T_  —————T.____ 


Partenone, Eretteo, tempietto di Atena Nike), 
rappresenta, anche rispetto agli incerti precedenti 
diretti, il più grandioso tentativo di complesso 
monumentale dell’età classica: in esso convergo- 
no la volontà di grandezza di Pericle e la sintesi 
idealistica di Fidia, la sapienza organizzativa di 
Mnesicle, la novità delragionamento matematico 
dell’architetto Ictino e l’esperienza tecnica di Cal- 
licrate; è un'impresa colossale, resa possibile dal- 
l’impiego di enormi mezzi umani, intellettuali e fi- 
nanziari. 

Nel corso del sec. Iv si generalizza il processo di 
ampliamento di tipologie e forme dell’architettu- 
ra tradizionale già iniziato nella piena età classica; 
della crisi partecipa in prima linea il più rappre- 
sentativo strumento degli ideali classici, lo stile + 
dorico, che aveva avuto fin dalle origini uno svi- 
luppo coerente e continuo, e che ora comincia a 
cristallizzarsi in forme di maniera, preludio alla 
sua decadenza in età ellenistica. Lo + ionico e il 
+ corinzio (ordine che trova la sua forma canoni- 
ca nel sec. Iv) acquistano invece un notevole favo- 
re, destinato ad accrescersi nei secoli seguenti, in 
particolare durante l’età ellenistica, che vede il 
moltiplicarsi delle tipologie architettoniche (+ el- 
lenistica, arte). 

m SCULTURA. Nel lungo periodo di formazione che 
va sino alla fine del sec. vni a.C. si definiscono i 
caratteri costitutivi della visione artistica greca e i 
principali tipi figurativi. Si manifesta in questo pe- 
riodo un particolare interesse per la figura umana 
(sec. ix a.C.), come testimoniano alcune statuette 
schematiche in terracotta, pietra, bronzo o piom- 
bo fusi, che tentano un primo accenno di movi- 
mento e di dinamicità nella divaricazione degli ar- 
ti (Thermos, Delfi, Olimpia). Nel corso del sec. 
VII appaiono opere statuarie di struttura cilindri- 
ca e compatta: sono le prime esperienze di ricerca 
del volume e di resa della figura che condurranno 
alla plastica dedàlica della metà del sec. vii a.C. 
Fin da questo momento, l’uomo appare problema 
centrale del campo intuitivo e rappresentativo 
della scultura greca. La sostituzione del piccolo 
santuario domestico col tempio favorisce lo svi- 
luppo della statuaria di grandi dimensioni: ne so- 
no testimonianza sia le immagini votive e di culto, 
sia la decorazione architettonica, che riserva allo 
scultore spazi ben precisi (metope, fregio, fronto- 
ne) ponendo ogni volta nuovi problemi di compo- 
sizione Proprio la plastica decorativa templare, a 
partire dalle sculture del tempio A di Prinias fino 
ai cicli ellenistici di Pergamo e del tempio di Ma- 
gnesia, ha costituito il filone più innovativo nel- 
l'ambito degli studi recenti sulla scultura greca. 
Nel processo evolutivo della plastica monumenta- 
le, dalla metà del sec. vir in poi, tappe significative 
sono costituite dalla decorazione dell’ Artemision 
di Corfù (590 ca a.C.), dai frontoni frammentari 
di templi e tesori dell’Acropoli ateniese, del- 
l’Hekatbmpedon dei Pisistratidi, sempre sull’A- 
cropoli, e dai templi della Sicilia e della Magna 
Grecia. Durante l’ultima fase del periodo orienta- 
lizzante si registra nella produzione scultorea la 
fioritura del cosiddetto stile dedalico (670-610 ca 
a.C.) che la tradizione fa risalire a Dedalo, mitico 


artista di Creta: si realizzano strutture sobrie e so- 
lide, di grande equilibrio, di cui sono testimonian- 
za la Kòre di Auxerre, le sculture del sito archeo- 
logico di Prinias. Sia le opere dello stile post-de- 
dalico, sia la testa del Dipylon in Attica (610 ca 
a.C.) e i Kodroi dell’argivo Polimede (610 ca 
20) si inseriscono ormai nel periodo arcaico. 
La statuaria del periodo arcaico (610-480 ca a.C.) 
inclina all’astrattismo e la tipizzazione: si articola 
secondo piani paralleli, come dimostra l’appiatti- 
mento degli elementi del volto umano. Attraver- 
so l'elaborazione del Kotiros (figura maschile nu- 
da) e della Kore (figura femminile vestita), en- 
trambi eretti e da intendersi come immagini della 
divinità o dell’offerente o come ex voto con valo- 
re generico e simbolico, si delineano con evidenza 
le varie correnti elleniche. Nel corso dei secc. vile 
vi il cammino della scultura arcaica è segnato da 
tre scuole fondamentali, riconducibili ai centri po- 
liticamente ed economicamente più importanti. 
La scuola dorica o cretese-peloponnesiaca espri- 
me l’immagine umana attraverso forme articolate 
e scandite vigorosamente (Era di Olimpia); la 
scuola ionica, invece, elabora strutture a massa 
compatta, linee di contorno eleganti e sinuose, 
ricchezza disegnativa del panneggio (statue dei 
Branchidi, re sacerdoti di Mileto; Era di Samo; 
Kdre di Keramyes). La scuola di più elevato livel- 
lo qualitativo, favorita anche dal ruolo predomi- 
nante che Atene ha almeno a partire dal 560 a.C., 
è quella attica, che elabora immagini di organica 
astrazione, armoniosamente modellate, con una 
tendenza al gusto disegnativo: Kotîros del Dipy- 
lon, Kofiroi di Capo Sunio (600 ca e Mo- 
scoforo (565 ca a.C.), Cavaliere Rampin (590 ca 
a.C.), Korai dell’Acropoli. 

Alla scultura in pietra dipinta e in marmo lumeg- 
giato da colore, che aveva caratterizzato il perio- 
do arcaico, si affianca nel periodo severo una lar- 
ga produzione in bronzo, tecnica che permette 
sottili trapassi di superficie, più accentuata atten- 
zione alla figura in movimento e maggiori dimen- 
sioni. Della produzione di un’intera generazione 
di bronzisti (Calamide, Pitagora, Sotada, Agela- 
da, Canaco, Onata) sono rimaste poche ma signi- 
ficative testimonianze, spesso di discussa attnbu- 
zione, tra le quali, nella prima metà del sec. v a.C., 
l’Auriga di Delfi, la testa detta dell’Apo/lo di 
Chatsworth, il grande nudo virile (Poseidone) di 
Capo Artemisio, nonché le copie marmoree ro- 
mane della cosiddetta Sosandra. Lo stile severo 
raggiunge le sue più mature espressioni in Attica; 
ai suoi inizi si attribuiscono la Kdre di Eutidico, 
l'Efebo biondo (intorno al 480 a.C.), l’Efebo di 
Crizio, i Tirannicidi di Crizio e Nesiote (477 a.C.). 
Nel campo della decorazione templare, in am- 
biente peloponnesiaco le statue frontonali e le 
metope del tempio di Zeus a Olimpia (470-455 ca 
a.C.) costituiscono il momento più intenso e rap- 
presentativo del periodo. Durante questa fase gli 
scultori raggiungono un alto equilibrio formale 
mediante una sottile, vibrante modellazione delle 
superfici: superando le durezze dell’arcaismo si 
giunge così, attraverso un'esperienza di soli 
trent'anni, alla statuaria di + Mirone (Discobolo, 
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460 a.C.), alle soluzioni ritmiche del Doriforo di 
— Policleto, alla pienezza compiutamente «classi- 
ca» di + Fidia. La scultura della seconda metà del 
sec. v a.C. realizza, attraverso le opere di Fidia e 
dell’ultimo Policleto, una visione del mondo e de- 
gli dei improntata a limpida serenità e a supremo 
equilibrio, fondendo l’armonia dei corpi e la pa- 
catezza dell’espressione. La solennità di Fidia 
ispira i suoi discepoli Alcamene e Agoracrito ed è 
viva ancora in Cresila. Di notevole rilevanza, nel- 
l’arte di questo secolo, il complesso frontonale 
dell’Amazzonomachia del tempio di A pollo Sosia- 
no a Roma (440 a.C.) e le due grandi statue bron- 
zee (databili dal 460 al 410 a.C.; fra le due, comun- 
que, corrono almeno trent'anni) rinvenute (1972) 
nel mare di Riace, in Calabria, e ormai note come 
Bronzi di Riace* (Reggio Calabria, Mus. Archeo- 
logico Naz.): due nudi maschili riconducibili al- 
l’ambiemte attico, la cui valutazione critica è anco- 
ra controversa. Sullo scorcio del sec. v a.C., l'età 
classica si esaurisce negli elaborati virtuosismi del- 
la cerchia di Callimaco, che continua la tradizione 
fidiaca del panneggio (manierismo fidiaco). 

Il sec. Iv a.C. presenta le espressioni di una «se- 
conda classicità» con le opere di + Scopa e + 
Prassitele. Scopa influenzerà alcune correnti elle- 
nistiche, come quella pergamena, con la sua 
drammatica passionalità e con la dinamica impe- 
tuosa delle sue masse. Prassitele, figlio di Cefiso- 
doto, crea opere caratterizzate da schemi curvili- 
nei, panneggi morbidi e un’espressione trasogna- 
ta, che saranno molto apprezzate in età romana, e 
verranno riprodotte e imitate così diffusamente 
da rendere il loro artefice lo scultore più noto (an- 
che se attraverso copie) della grecità. Egli appare 
come il più genuino interprete di una società che 
sembra ormai rivolta agli aspetti contingenti e fe- 
nomenici della vita, che concepisce il mito e la di- 
vinità in modo evasivo e che ha ormai perduto la 
visione eroica e divina propria dell’età di Fidia. Il 
periodo «classico» si conclude con + Lisippo e la 
sua ricerca di nuovi criteri formali: egli sostituisce 
al naturalismo razionale del Doriforo di Policleto 
l’impressionismo illusionistico del suo Apoxyé- 
menos (l'atleta che si deterge con lo strigile), anti- 
cipando il trapasso dal classicismo all’ellenismo 
(+ ellenistica, arte), e trova nel ritratto ( A/essan- 
dro Magno), sia pure idealizzato, una delle sue 
forme di espressione più nuove e significative. 

m PITTURA. La pittura greca (sia quella eseguita su 
pannelli sia le grandi composizioni su pareti) ci è 
nota quasi esclusivamente attraverso le fonti let- 
terarie e i suoi riflessi nelle pitture delle tombe 
etrusche, nelle decorazioni parietali di età romana 
e nelle riproduzioni in mosaici pavimentali. Un 
contributo notevole è stato dato dalla scoperta 
delle tombe regali a Verghina (1977), le cui pittu- 
re sembrano riconducibili a pittori tramandatici 
dalle fonti (Nikias, Nicomaco). Tradizionalmente 
si fa riferimento alle decorazioni pittoriche ese- 
guite su vasi (ceramografia) che spesso rappre- 
sentano un riflesso, nelle scelte tecniche e nel re- 
pertorio iconografico, della pittura coeva. Nel sec. 
IX a.C. si sviluppa la produzione detta «geometri- 
ca», attraverso la quale si definisce il senso del- 


l’organicità delle forme, sia come studio della 
struttura del vaso sia come sistemazione della 
composizione decorativa secondo una sintassi ri- 
gorosa. Sino alla fine del sec. ix la decorazione è 
astratta, utilizzando solo motivi geometrici e rifiu- 
tando qualsiasi elemento ispirato alla natura; ma 
all’inizio del sec. vu, ad Atene, appare la figura 
umana, inizialmente come un semplice schema 
ottenuto con figure geometriche sovrapposte. La 
decorazione, su grandissimi vasi destinati alle 
tombe, doveva ricordare la cerimonia funebre o 
scene di battaglia che evocassero quelle vissute 
dal defunto (vasi della necropoli ateniese del 
Dipylon). Gradualmente la figura umana prende 
il sopravvento, unita a quella animale e a motivi 
vegetali introdotti dal determinante influsso 
orientale, mediato soprattutto attraverso la Siria. 
Questa produzione detta «orientalizzante», deco- 
rata con animali reali e fantastici, con palmette, 
fiori di loto, trecce di un accentuato decorativi- 
smo che assume spesso aspetti miniaturistici, ha 1 
suoi centri a Corinto e a Rodi, quindi ad Atene e 
a Sparta. I motivi orientalizzanti corrompono lo 
schematismo del tardo geometrico: essi vengono 
accolti e assimilati prima a Corinto, dove nasce la 
ceramica protocorinzia con i caratteristici alaba- 
stri (vasi di alabastro) e ariballi (piccoli vasi per 
unguenti), poi, verso la fine del sec. vini, anche nel- 
le officine attiche (+ protoattico, stile). Elemento 
centrale è sempre la resa della figura e del suo 
movimento nello spazio. Per tutto il sec. vir a.C., 
la ceramica attica e corinzia accoglie scene figura- 
te narrative di una certa complessità con divinità 
ed eroi, sicuramente derivate da opere pittoriche. 
Ad Atene l’attenzione dei pittori vascolari si con- 
centra sulla rappresentazione umana e trascura la 
decorazione vegetale: la tecnica è a figure nere 
con incisioni e correzioni in colore, che nella loro 
lucente vernice si staccano dal fondo in argilla ros- 
sa (Vaso Frangois di Ergotimo e Clizia, 570 ca 
a.C.; opere del Pittore di Amasi e di Exechia, do- 
po il 550 a.C.). Verso il 530 a.C. nella ceramica 
compaiono i primi vasi a figure rosse: ceramogra- 
fi e vasal attici trascrivono In termini di elevatissi- 
mo artigianato i raggiungimenti della grande pit- 

tura coeva totalmente perduta (Cimone, Micone, 

Polignoto), realizzando con grande perizia lo 
scorcio, la rappresentazione dello spazio, e la psi- 
cologia dei personaggi (opere dei ceramisti Eu- 

fronio, Duride, e del Pittore di Brygos: 530-450 

a.C.). Ma già all’inizio del sec. 1v, che vede il mas- 

simo sviluppo della pittura (Zeusi, Parrasio, A pel- 

le), il disegno nelle ceramiche diventa sempre più 

banale e meno curato, evidenziando notevoli li- 

miti nei confronti della pittura ad affresco e da ca- 

valletto; verso la fine del secolo, mentre assume 

grande importanza la produzione ceramica a fi- 

gure rosse dell’Italia meridionale, quella attica 

scompare quasi del tutto. 

Mm URBANISTICA. Il problema dell’urbanistica, intesa 

come ripartizione dell’area urbana e in seguito co- 

me distribuzione degli spazi pubblici, religiosi o 

civili, appare posto già in una fase relativamente 

antica (cà geometrica), con lo scopo di stabilire, 

dove possibile, una logica previsionale nella divi- 
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sione sia della città (polis) sia del territorio (ché- 
ra). Si sceglie e si applica con larghezza lo schema 
ortogonale (che in seguito sarà uno dei contributi 
più importanti della grecità coloniale alla forma- 
zione della civiltà ellenistica) come il più idoneo a 
una pianificazione urbana intesa quale estrinseca- 
zione della polis, la città-stato, in cul l'autonomia 
dei singoli, cui erano destinati lotti di terreno con 
dimensioni uguali, veniva a trovare chiaramente 
un limite nelle esigenze collettive. Tale schema fu 
applicato nel corso del sec. vi a.C., soprattutto nei 
centri coloniali dell’Italia meridionale e della Sici- 
lia che sorgevano con precise finalità in zone non 
occupate da precedenti insediamenti, e quindi li- 
beri da preesistenze, previa una scelta meditata 
del luogo. In particolare, l'ambito italosicelioto fu 
uno di quelli più interessati dalla sperimentazione 
urbanistica (Metaponto, Posidonia, Agrigento, 
Selinunte). In questo ambito acquistano rilievo 
l’opera e la personalità di Ippodamo di Mileto, al 
quale le fonti antiche attribuiscono alla metà del 
sec. v a.C. il merito della codificazione urbanistica 
e sociologica. La sua dottrina della distribuzione 
funzionale, cioè suddivisione delle aree in base al- 
l’uso cui sono destinate (commerciali, ammini- 
strative, religiose), trova formulazione concreta 
nella strutturazione urbanistica del Pireo e in 
quella di Turi, colonia panellenica voluta da Peri- 
cle sull’antica Sibari (Calabria). Il suo nome, as- 
sunto emblematicamente da Aristotele per defi- 
nire un tipo di città, indica che egli costituì già per 
gli antichi un punto fondamentale della disciplina 
urbanistica, poi sfociata nelle teorie ellenistiche di 
uno spazio urbano articolato in zone o quartieri 
(Alessandria d'Egitto). 


Si veda anche, nell'appendice «Monumenti e com- 
plessi monumentali», la scheda: Acro poli di Atene. 


Grechetto + Cesati, Alessandro. 

Grechetto Giovanni Benedetto Castiglione detto 
il (Genova 1610 ca - Mantova 1665) pittore e inci- 
sore italiano. Formatosi con G.B. Paggi e G.A. 
De Ferrari, fu attento alle opere di A. Van Dyck a 
Genova e di N. Poussin a Roma, e non fu insensi- 
bile all’influsso della pittura dei Bassano. Predi- 
lesse la tematica biblico-pastorale, che gli permet- 
teva di dedicare nelle sue tele ampio spazio alla 
rappresentazione realistica di animali e oggetti 
(Viaggio di Abramo, Genova, Gall. Spinola: Gli 
ebrei in viaggio verso la terra promessa, Milano, 
Brera); ma non mancano nella sua opera temi sa- 
cri, mitologici e filosofici, resi con acuta sensibilità 
cromatica, secondo una concezione emotiva e vi- 
talistica della realtà (Adorazione dei pastori, 1645, 
Genova, San Luca). Molto importanti anche le 
sue incisioni, ispirate a Rembrandt. 

Greco, El Domenico Theotoképulos detto (Can- 
dia 1541 - Toledo 1614) pittore spagnolo di origi- 
ne cretese. Ricevette la prima formazione artisti- 
ca a Creta, probabilmente nel monastero di Santa 
Caterina; prima del [567 si trasferì a Venezia, do- 
ve ebbe occasione di lavorare accanto a Tiziano, 
ma fu particolarmente attratto dagli aspetti più 
drammatici dell’arte del Tintoretto, che ebbe in- 


Greco, El 


È 
El Greco 


1 «Trinità» (1577-79): olio su tela, cm 300x178. Madrid, 
Prado. 

2 «Veduta di Toledo» (1595-1610): olio su tela, 

cm 121 X109. New York, Metropolitan Museum. 


fluenza sulla sua sensibilità per gli effetti di con- 
trasto cromatico e luministico. Una lettera di Giu- 
lio Clovio al cardinale Alessandro Farnese docu- 
menta la sua presenza a Roma nel 1570. Fre- 
quentò allora G. Muziano, T. Zuccari, G. De Vec- 
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chi, studiando e ripercorrendo le principali vicen- 
de dell’arte italiana del Cinquecento, da Raffaello 
a Michelangelo, fino alle tendenze arcaistiche af- 
fioranti negli anni del suo soggiorno romano, e 
orientandosi verso un linguaggio acceso e fanta- 
stico, portato alle più audaci stilizzazioni. Intorno 
al 1573 fece probabilmente ritorno a Venezia, e 
qui rimase finché, forse nella speranza di parteci- 
pare ai lavori per l’Escorial, sì trasferì definitiva- 
mente in Spagna (1575-76). Oltre all’altarolo por- 
tatile della Gall. Estense di Modena, nel quale è 
già evidente, accanto a elementi riconducibili alle 
pratiche artigianali delle botteghe veneto-cretesi, 
l’esperienza diretta della contemporanea pittura 
veneziana, tra le sue principali opere dipinte in 
Italia sono da ricordare le Stimmate di san Fran- 
cesco e il Ritratto di G. Clovio (Napoli, Mus. di 
Capodimonte), databili durante il soggiorno ro- 
mano, e le due versioni della Cacciata dei mercan- 
ti dal tempio (Washington, Nat. Gall. e Minnea- 
polis, Inst. of Art) che, insieme con la Guarigione 
del cieco (Parma, Pin. Naz.), rivelano un ulteriore 
accostamento del G. all’arte del Tintoretto. Stabi- 
litosi a Toledo nel 1577, l’artista trovò nell’antica 
capitale ispanica un centro artistico ormai appar- 
tato rispetto alle correnti di gusto prevalenti a cor- 
te (le sue opere per l’Escorial non incontrarono 
l'apprezzamento di Filippo 11), ma ancora ricchis- 
simo di stimoli culturali: l’ambiente ideale per il 
maturarsi della sua arte. Con i dipinti per San Do- 
mingo el Antiguo (1577-79), in particolare la Tri- 
nità (Madrid, Prado) e l’Assunzione (Chicago, 
Art Inst.), con l’Espolio della Cattedrale di Tole- 
do, il Martirio di san Maurizio (Escorial), fino al- 
l'Entierro del conde de Orgaz* nella chiesa di San 
Tomé a Toledo (1586-88), una delle prove più al- 
te della fantasia visionaria del G., si determina il 
suo progressivo distacco dalle convenzioni di rap- 
presentazione naturalistiche e razionali della cul- 
tura rinascimentale e sì afferma la sua tendenza a 
una rappresentazione visionaria che esalta le pos- 
sibilità espressive del colore, dei contrasti di luce, 
delle tensioni compositive. Nelle opere successive 
(dalla Crocifissione del Prado ai dipinti della Cap- 
pella di San José a Toledo, a quelli per l'Ospeda- 
le della Carità a Illescas, all’Adorazione dei pasto- 
ri e all’Annunciazione del Prado) appaiono im- 
magini estatiche, spirituali e trasfigurate nella lu- 
ce, affioranti come in un turbine da una profon- 
dità spaziale non definita razionalmente, ma crea- 
ta da violente tensioni cromatiche e luministiche. 
L'ansia di tradurre una visione interiore in imma- 
gini il più possibile spoglie da elementi corporei e 
naturalistici, che sì rivela anche in numerosi ritrat- 
ti (Cavaliere dalla mano al petto del Prado; Cardi- 
nal de Guevara, New York, Metropolitan Mus.) e 
nella cupa e notturna Veduta di Toledo (New 
York, Metropolitan Mus.), giunge a effetti di bru- 
ciante intensità espressiva nei dipinti degli ultimi 
anni: l'’Immacolata Concezione (Toledo, Mus. de 
Santa Cruz), il Quinto sigillo dell'Apocalisse (New 
York, Metropolitan Mus.), il Laocoonte (Wa- 
shington, Nat. Gall.). La quantità e l’importanza 
delle commissioni a lui affidate e le numerose re- 
pliche di bottega testimoniano della fortuna del 


G. presso gli ambienti religiosi toledani, della cui 
accesa e drammatica spiritualità l’artista seppe es- 
sere interprete lucido e appassionato. 

Greco Emilio (Catania 1913 - Roma 1995) scul- 
tore italiano. La sua opera si è ispirata alle terre- 
cotte etrusche e alla ritrattistica romana (Omino, 
1939, Roma, Gall. Naz. d'Arte Mod.), ai busti di 
L. Laurana e, in seguito, alla scultura manieristica 
(Grande bagnante n. 1, 1956, Roma, Gall. Naz. 
d’Arte Mod.). Nei suoi temi prediletti, i busti-ri- 
tratto e i nudi femminili, compone gli spunti della 
sua ricerca classicheggiante in soluzioni di piace- 
vole eleganza. E autore di monumenti (Pinoc- 
chio, 1954, Collodi; Giovanni xx, 1965-67, Ro- 
ma, San Pietro) e delle porte bronzee per il Duo- 
mo di Orvieto (1961-64). 

Greenaway Kate (Hoxton, Londra, 1846 - Ham- 
pstead, Londra, 1901) illustratrice e acquerellista 
inglese. Si formò alla Slade School. I suoi disegni 
di bambini idealizzati, dall'aria trasognata e vaga- 
mente malinconica, e le sue scene infantili, fanta- 
siosamente leziose e delicatamente colorate, 
espressione tipica di un gusto vittoriano che ri- 
prendeva lo stile impero di inizio Ottocento, han- 
no inaugurato una tradizione di lunga durata nel 
campo dell’illustrazione per l’infanzia, arrivando 
a influenzare la moda infantile del tempo. Tra i 
suo! libri, per i quali scriveva i testi e disegnava le 
illustrazioni, si ricordano Sotto la finestra (1878), 
Un giorno nella vita di un bambino (1882), Il lin- 
guaggio dei fiori (1884), L’alfabeto di Kate Gree- 
naway (1885); dal 1877 collaborò con disegni a 
«The Illustrated London News». 

Greenberg Clement (New York 1909-94) teori- 
co e critico d’arte statunitense. Dopo le prime 
prove nel campo della critica letteraria, dal 1940 
al 1942 fu redattore della «Partisan Review» con 
H. Rosenberg. Dal 1944 al 1949 lavorò come cri- 
tico d’arte ed editorialista del quotidiano «The 
Nation». Fu il principale sostenitore dell’espres- 
sionismo astratto e della color field painting, 
teorizzando, in polemica con H. Rosenberg, una 
pittura tanto più «pura» quanto più «di superfì- 
cie», esclusivamente attenta ai contenuti forma- 
li, e promuovendo l’opera di autori quali J. Pol- 
lock, M. Louis, B. Newman, H. Frankenthaler, 
K. Noland e A. Caro. Tra ì suoi scritti, la raccol- 
ta di saggi Arte e cultura (1961) e Estetica fatta in 
casa (1999), summa postuma del suo pensiero 
esposto in una nutrita serie di conferenze. 
Greffe Léon + naif. 

Gregori Mina (Cremona 1924) storica dell’anie 
italiana. Allieva di R. Longhi, ha insegnato PRES 
l’Università di Firenze. Con un approcciggl 
sulla tradizione della connoisseurship Y6X 
anche attento a problemi dì carattere S 
occupata dell’opera di numerosi é 
XVI € XVII, e in particolare di Cj 


eg importanti 
mostre (Cigoli e il suo E ni 1956 ° Raffaello a 
Firenze, 1983; Magnifi@@z4: alla” rie dei Medici, 
1997). Fa parte del comMat@àfSwEentifico della rivi- 
sta «Paragone-Arte» e diri Ja Fondazione Ro- 
berto Longhi a Firenze. 
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Gregorini Domenico (Roma 1700-77) architetto 
italiano. Allievo di F. Juvarra e membro dell’Ac- 
cademia di San Luca, eseguì a Roma nel 1743, in 
collaborazione con il siciliano P. Passalacqua, il 
restauro dell'antica Basilica di Santa Croce in Ge- 
rusalemme; l’opera rivela evidenti influssi borro- 
miniani sia nell'interno (ispirato alla soluzione del 
Borromini per San Giovanni in Laterano) sia nel- 
la monumentale facciata. Tra le altre sue opere, 
ricordiamo l’oratorio del Sacramento in Santa 
Maria in Via. 

Gregotti Vittorio (Novara 1927) architetto ita- 
liano. E uno dei più attivi esponenti del dibattito 
teorico contemporaneo in Italia. Formatosi sotto 
la guida di E.N. Rogers, nell'ambito della reda- 
zione di «Casabella-continuità» e nel clima neoli- 
berty di revisione del Movimento moderno, ha 
sviluppato progressivamente un interesse per un 
certo elementarismo formale giocato anche sulla 
ricerca della grande dimensione (complessi d’abi- 
tazione in via Palmanova, 1962, e in via Montega- 
ni, 1964, a Milano, in collaborazione). Dagli anni 
Sessanta ha dimostrato crescente attenzione per 
gli interventi su scala territoriale e per il rispetto 
dei caratteri geomorfologici del contesto, svilup- 
pando un'idea di paesaggio urbano disegnato at- 
traverso la progettazione di significativi elementi 
architettonici e infrastrutturali (quartiere Zen a 
Palermo, 1970; Università di Palermo, 1970-72; 
progetto per l’Università della Calabria ad Arca- 
vacata, Cosenza, 1972-75). Dal 1974 ha fondato lo 
studio Gregotti e Associati, attivo anche in campo 
urbanistico. Tra le ultime opere, il centro olimpi- 
co di Barcellona (1983-85) e lo stadio di Nîmes 
(1986-88), la sede della Regione Marche ad An- 
cona (1987-93), il centro culturale Belém a Lisbo- 
na (1988-93), il Teatro Arcimboldi a Milano 
(1996-2002). 

Greiner Otto (Lipsia 1869 - Monaco 1916) pittore 
e incisore tedesco. Dopo una formazione accade- 
mica, per specializzarsi nella litografia sì recò a 
Firenze e a Roma (1891-92), dove conobbe M. 
Klinger, venendo profondamente colpito dalla 
sua arte immaginifica e dalla sua tecnica grafica. 
Come pittore e, soprattutto, come disegnatore e 
incisore, G. fu artista molto fine, sensuoso, vicino 
al gusto borghese dei committenti ma capace di 
invenzioni simboliste e allegoriche (// diavolo mo- 
stra al popolo la donna e La tentazione, litografie). 
Grenier Pasquier (Tournai, notizie dal 1447 - m. 
1493) arazziere francese. Fu, come artista e come 
imprenditore e mercante, il più importante araz- 
ziere d'Europa nella seconda metà del sec. xv. 
Vendette le sue opere alle maggiori corti del tem- 
po, tra cui quelle di Borgogna e d'Inghilterra, e 
agli Sforza di Milano. I suoi arazzi, spesso di gran- 
di dimensioni, cromaticamente ricchissimi e gre- 
miti dì figure, sono i più tipici esempi dello stile di 
Tournai (Storie di Alessandro, 1459, Roma, Gall. 
Doria-Pamphili; Storie di Troia, Zamora, Catte- 
drale, e altre coll.). 

grès speciale tipo di ceramica a pasta compatta e 
opaca, di superficie lucida e impermeabile, bian- 
ca o colorata, notevole per resistenza e durezza; 
l’impasto, a base di argille con alto contenuto di 


silice, viene cotto a temperature elevate (1300°C 
ca); la vetrificazione consiste in una coperta sali- 
na ottenuta con l’aggiunta di sodio. Esempi di an- 
tichissimi manufatti artistici in g. sono stati ritro- 
vati nel 1915 in Cina in una tomba dello Chen-si. 
La produzione di g. ebbe infatti in Cina uno svi- 
luppo particolare: nel periodo dei Regni Com- 
battenti (sec. in a.C.) si realizzarono nel centro 
culturale di Cheu-tcheu urne deliziosamente tor- 
nite e decorate con motivi a spirale in rilievo. 
Nell’epoca Han (206 a.C. - 221 d.C.) si hanno 
esempi di porcellana greificata notevoli per resi- 
stenza e durezza. Il g. si diffuse, con molte varietà 
a smalto di colore cupo macchiato di grigio, nel 
periodo T°ang (618-906): esemplare un’anfora 
con beccuccio a forma di testa di gallo e con de- 
corazione a petali di loto in rilievo che sì trova a 
Parigi, al Mus. Guimet. Nel periodo Sung (960- 
1280) spiccano ì finissimi g. a craquelé e le tazze 
di Kien-ning in g. nero con riflessi metallici (Pari- 
gi, Mus. Guimet). Nel periodo Ming (1368-1644) 
fu prodotta a Yi-hsing un'interessante varietà di 
colore rosso-bruno (teiera cilindrica con draghi a 
rilievo e decorazione incisa, Parigi, Mus. Guimet). 
In Europa, in epoca medievale la Germania pro- 
dusse oggetti in un g. assai rozzo, ma già dalla fi- 
ne del sec. xiv si realizzarono in Renania g. di 
gran pregio in pasta grigia di varie sfumature; Co- 
lonia si specializzò in boccali e brocche con scene 
simboliche iscritte in medaglioni (brocca col mo- 
tivo dell’uomo barbuto, Sèvres, Mus. Nat. de Cé- 
ramique). Grande sviluppo ebbe la produzione 
di g. in Inghilterra a partire dalla seconda metà 
del sec. xvii. Dopo i primi esemplari realizzati a 
Fulham (Londra) per iniziativa diJ. Dwight, l’at- 
tività si concentrò nelle numerose manifatture 
dello Staffordshire, le cui fornaci produssero 0g- 
getti in g. di pasta chiara e sottile, lavorata in 
stampi, a imitazione della porcellana. Dal 1769 
nella manifattura «Etruria» di J. + Wedgwood si 
realizzarono vasi in g. nero smaltati in rosso e 
bianco e ispirati ai vasi greci, nonché g. colorati a 
fondo blu, nero, verde, lavanda con decorazioni a 
rilievo generalmente in bianco, chiamati jJa- 
sperware o «ceramiche di diaspro». 

reuze Jean-Baptiste (Tournus 1725 - Parigi 
1805) pittore francese. Studiò all'Accademia pari- 
gina con Ch.-I. Natoire, ma lasciò presto 1 tradi- 
zionali temi allegorici e mitologici per dedicarsi a 
una pittura di genere domestico e borghese, tra- 
ducendo spunti della pittura olandese, temi del 
teatro borghese e motivi di J.-B.-S. Chardin, in to- 
ni moraleggianti e non esenti da sentimentalismo 
che gli valsero le lodi di Diderot (// figlio ingrato, 
1765 ca, Parigi, Louvre; /! ritorno dell’ubriaco, 
Portland, Maine, Mus. of Art). Cercò di farsi am- 
mettere all'Accademia come pittore di storia, di- 
pingendo Sertimio Severo che rimprovera Cara- 
calla (1769, Parigi, Louvre), ma venne invece ac- 
colto come pittore di genere: offeso, G. rifiutò la 
sua partecipazione ai Salons nell’ambito dellAc- 
cademia. Dopo il 1770, tuttavia. il suo successo 
continuò, grazie alla scelta di soggetti accattivanti, 
tra falso candore e languida sensualità ( La brocca 
rotta 1785, Pangi, Louvre), fino a che la fama di 
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Jean-Baptiste Greuze 


«La brocca rotta» (1785): olio su tela, cm 108 X86. Parigi, 
Louvre. 


J.-L. David non oscurò la sua, tanto da ridurlo in 
miseria. La critica moderna valuta soprattutto 1 ri- 
tratti, che, liberi da impacci contenutistici, meglio 
rivelano il suo talento pittorico (Madame Greuze, 
Vienna, Albertina). 

Gricci Giuseppe (Firenze 1700 ca - Madrid 1770) 
modellatore italiano. Fu attivo a Firenze fino al 
1738, quindi si trasferì a Napoli dove venne nomi- 
nato direttore dei modellatori della Real Fabbrica 
di Porcellane di Capodimonte. Tra il 1757 e il ‘59 
modellò il Gabinetto di Porcellana per la Villa 
Reale di Portici (ora a Napoli, Mus. di Capodi- 
monte). Nel 1759 si recò in Spagna, assumendo 
fino alla morte la carica di primo modellatore nel- 
la Fabbrica del Buen Retiro e realizzando il Ga- 
binetto di Porcellana (1763-65) per Palazzo 
Aranjuez (presso Madrid). 

Griebel Otto (Meerane 1895 - Dresda 1972) pit- 
tore tedesco. Membro della Novembergruppe, fu 
inizialmente influenzato dal dadaismo berline- 
se: nel corso degli anni Venti sviluppò una pittura 
verista dalla forte impronta politica (L’/nrerna- 
zionale, 1928-30, Berlino, Mus. per la Storia Te- 
desca), vicina alla maniera di G. Grosz e O. Dix e 
incentrata su figure di diseredati e marginali (di- 
soccupati, prostitute, artisti del circo). Molte sue 
opere furono distrutte dai nazisti come «arte de- 
generata». 

Griffin Walter Burley (Maywood, Illinois, 1876 - 
Lucknow, India, 1937) architetto statunitense. Fu 
per molti anni il principale collaboratore di F.L. 
Wright a Chicago. Specializzatosi nella progetta- 
zione di complessi urbani e territoriali, stese 1 pia- 
ni di sviluppo per diverse comunità, come Rock 
Glen e Mason City nello Iowa. Nel 1912 vinse il 


concorso per la nuova città di Canberra in Au- 
stralia. Per seguire i lavori G. sì trasferì in quel 
continente e vi rimase fino al 1935, realizzando 
anche altre opere tra cui il Capitol Theatre di 
Melbourne e il quartiere Castlecrag di Sidney. 
Grifo di Tancredi + Maestro di San Gaggio. 
Grignani Franco (Pieve Porto Morone, Pavia, 
1908-99) artista e graphic-designer italiano. Di 
formazione architetto, è passato da un'iniziale fa- 
se futurista a ricerche di marca astrattista; attra- 
verso la fotografia sperimentale, è stato tra i primi 
in Italia ad affrontare problemi di comunicazione 
visiva legati alle teorie della Gestaltpsichologie, 
anticipando le più tarde ricerche ottico-dinamiche 
dell'arte cinetica e programmata. All’attività di 
artista affiancò dai secondi anni Trenta quella di 
grafico a Milano, con una produzione pubblicita- 
ria, di progettazione di marchi e di oggetti di dise- 
gno industriale sempre strettamente intrecciata 
all'indagine sui meccanismi della percezione visi- 
va e caratterizzata da uno stile di derivazione co- 
struttivista e Bauhaus. 

Grigoletti Michelangelo (Rorai Grande di Por- 
denone 1801 - Venezia 1870) pittore italiano. Do- 
po un inizio neoclassico (Giove che accarezza 
Amore, 1824), ottenne successo, con accademiche 
composizioni sacre e profane, anche fuori d’Italia, 
particolarmente in Austria: / due Foscari (1838, 
Vienna, Gemaldegal.), l’Assunra per la Cattedra- 
le di Esztergom, in Ungheria (1854). Le sue pittu- 
re più belle e moderne sono 1 ritratti, capolavori di 
efficacia espressiva e penetrazione psicologica, 
dove rivive la grande tradizione veneta del Sette- 
cento (Roma, Gall. Naz. d'Arte Mod. Venezia, 
Gall. Internaz. d'Arte Mod. Ca’ Pesaro). 
Grimaldi Francesco (Oppido Lucano, Potenza, 
1543 - Napoli 1630 ca) architetto italiano. Frate 
teatino di formazione romana (intorno al 1597 fu 
aiuto di P. Olivieri in Sant'Andrea della Valle), 
realizzò a Napoli alcune importanti chiese preba- 
rocche, di mossa ma controllata articolazione: San 
Paolo Maggiore (dal 1590), i Santi Apostoli (dal 
1626), Santa Maria degli Angeli, la Cappella del 
Tesoro in Duomo e la chiesa della Sapienza (ter- 
minata da C. Fanzago). 

Grimaldi Giovan Francesco (Bologna 1606 - Ro- 
ma 1680) pittore e architetto italiano. Formatosi 
probabilmente nell’ambito dell’Accademia dei 
Carracci, intorno al 1626 si stabilì a Roma dove le 
sue prime opere sono rappresentate dagli affre- 
schi di Santa Maria dell'Anima e di Palazzo Al- 
magià, già Peretti. In questi ultimi G. concepì un 
sistema di medaglioni e monocromi e quadri ri- 
portati con sfondi di paesaggi di cui divenne spe- 
cialista (Palazzo Santacroce ai Catinari). Colla- 
borò con A. Algardi a Villa Pamphili fuori Porta 
San Pancrazio, occupandosi anche della sistema- 
zione dei giardini e con G. Dughet agli affreschi 
della chiesa di San Martino ai Monti. Agli anni 
1649-SI risale il suo soggiorno a Parigi per lavora- 
re nel palazzo del Cardinal Mazarino. Negli anni 
tardi dipinse grandi paesaggi aperti che indicano 
l’approfondirsi del dialogo con Dughet (Sale Ros- 
se al Quirinale, Stanza della Primavera nella Villa 
Falconieri a Frascati). 


523 


Gromaire 


“eee. e mmn__—__—_—_TTTTÈTT_-_- 


Grimm Hermann (Kassel 1828 - Berlino 1901) 
letterato e storico dell’arte tedesca. Fu autore di 
importanti monografie su Michelangelo (1860, 
1863) e Raffaello (1872), divenute testi classici 
della storiografia artistica del secolo scorso. 
Grimshaw Atkinson (Leeds 1836-93) pittore in- 
glese. Esordì con paesaggi dalle tinte chiare in- 
fluenzati dai modi del preraffaellita J.W. Inch- 
bold, ma dagli anni Settanta si specializzò in not- 
turni, per i quali è soprattutto noto: vedute di 
città, strade, porti immersi nella luce lunare o illu- 
minati dalla luce artificiale di lampioni, carrozze o 
finestre, in cui la precisione topografica dei detta- 
gli (ottenuta spesso con l'ausilio della fotografia) 
è trasfigurata dalla poetica atmosfera dell’insieme 
(Molo di Liverpool al chiaro di luna, 1887, Lon- 
dra, Tate Gall.). 

Grimshaw Nicholas (Londra 1939) architetto in- 
glese. Insieme a N. Foster e R. Rogers è uno degli 
esponenti più rappresentativi dell’architettura 
high-tech a livello internazionale. Occupatosi ini- 
zialmente di progettazione di tipologie industriali, 
ha avuto modo di sviluppare temi quali la traspa- 
renza dell’involucro come evidenza delle funzio- 
ni, la visibilità dell’impiantistica, la flessibilità del- 
la distribuzione (fabbrica Herman Miller a Bath, 
1976; capannone della Vitra a Weil am Rhein, 
1981) e successivamente la bioecologia e il rispar- 
mio energetico. Tra le opere più recenti, la tipo- 
grafia del «Financial Times» a Londra (1988), il 
centro commerciale e residenziale di Camden 
Town a Londra (1989-90), il padiglione della 
Gran Bretagna all'Esposizione di Siviglia (1992), 
il Railway Terminal della stazione di Waterloo a 
Londra (1993) e il complesso dell’ «Eden Project» 
a Saint Austell (Gran Bretagna, 1996-2001). 
Gris Juan, pseudonimo di José Victoriano Gon- 
zilez (Madrid 1887 - Boulogne-sur-Seine 1927) 
pittore spagnolo. A Parigi dal 1906, continuò la 
precedente attività di illustratore e disegnatore 
umoristico (collaborando a «L’Assiette au beur- 
re», «Le Charivari», «Le Témoin»), entrando nel 
frattempo in contatto con gli ambienti dell’avan- 
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«Chitarra, bicchiere e fruttiera» (1918): olio su tela, 
cm 60x73. Basilea, Offertliche Kunsisammiung. 


guardia artistica e letteraria. I disegni all’acque- 
rello e matite colorate del 1910) mostrano eviden- 
ti interessi per il cubismo, che si precisano nei la- 
vori del 1911 (Natura morta con vaso cilindrico, 
Otterlo, Rijksmus. Kréller-Miiller). Con spirito 
scientifico, metodo, razionalità, G. mette a punto 
un cubismo che - rispetto ai coevi lavori di Picas- 
so e Braque - si caratterizza per il distacco, la mi- 
sura, l’intellettualismo classicheggiante. Nel 1912 
inserisce nei dipinti aree di colore puro e intenso 
(Chitarra e fiori, New York, Mus. of Mod. Art) e 
comincia a fare uso di papier collé (La tavola, 
1914, Filadelfia, Mus. of Art). Progressivamente si 
perde, nella sua pittura, l’interesse per il soggetto 
e acquista invece importanza la struttura dell'im- 
magine, determinata in base a un processo men- 
tale che fa volentieri riferimento a modelli geo- 
metrici e matematici (Chitarra, bicchiere e fruttiera, 
1918, Basilea, Offentliche Kunstsammlung: // tap- 
peto azzurro, 1925, Parigi, Mus. Nat. d’Art Mod.). 
La produzione pittorica di G. è accompagnata da 
una continua verifica ed elaborazione teorica, 
espressa in numerosi scritti e interventi (articoli 
del 1921 in «L’Esprit nouveau»; conferenza del 
1924 alla Sorbona Sulle possibilità della pittura); 
ne emerge il suo interesse per la definizione dei 
principi di una «architettura pittorica» in grado di 
determinare la composizione del quadro. Il suo 
rigoroso approfondimento della ricerca cubista — 
nel senso di una ridefinizione della realtà a partire 
da modelli astratti — finisce così con il coincidere 
con le problematiche centrali del purismo. 
grisaille pittura monocroma nelle diverse tona- 
lità del grigio, usata nella decorazione murale, 
nelle vetrate e negli smalti. 

Grixopolus Parmensis (attivo a Mantova alla 
metà del sec. x111) pittore italiano. E l’autore di un 
ciclo di affreschi a soggetto religioso nel Palazzo 
della Ragione di Mantova, eseguiti forse nel 1251 
in occasione della canonizzazione di Giovanni 
Buono, eremita mantovano fondatore degli A go- 
stiniani (m. nel 1249), la cui immagine appare nei 
dipintitra quelle di altri santi. All’artista, raffinato 
e aulico interprete della maniera bizantineggian- 
te, è stato attribuito, pur con alcune riserve, anche 
il vasto ciclo di affreschi del battistero di Parma 
(1260-70 ca). 

Grodecki Louis (Varsavia 1901 - Parigi 1982) sto- 
rico dell’arte di origine polacca. Allievo di J. von 
Schlosser a Vienna, studiò in seguito a Berlino e a 
Monaco, e infine a Parigi con H. Focillon. Trasfe- 
ritosi negli Stati Uniti, insegnò a Princeton (1950- 
51) e alla Harvard University (1958), quindi, dopo 
il ritorno in Europa, a Strasburgo (1961-09) e alla 
Sorbona di Parigi (1969-70). I suoi studi, condotti 
con accurate analisi stilistiche, vertono sulla pro- 
duzione artistica dell'alto medioevo e sull’arte go- 
tica (L’architettura ottoniana: all'alba dell'arte ro- 
manica, 1958; Le vetrate di Saint Denis. 1976: Il 
Medioevo ritrovato, 1980). E stato animatore del 
Corpus Vitrearum Medii Aevi fin dalla sua fonda- 
zione. 

Gromaire Marcel (Noyelles-sur-Sambre 1892 - 
Parigi 1971) pittore francese. Esponente di punta 
dell’espressionismo franco-fiammingo. ha realiz- 
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zato una pittura di sintesi monumentale che riflet- 
te lo studio dell’arte romanica francese e la lezio- 
ne di Cézanne e Seurat (La guerra, 1925, Parigi, 
Mus. d'Art Mod. de la Ville). Fondata su temi di 
vita contadina e operaia, la pittura di G. è tuttavia 
incline a formalizzazioni decorative (Nudo su tap- 
peto orientale, 1926, Grenoble, Mus. de Peinture 
et Sculpture). Lo stesso gusto informa anche i 
progetti per arazzo, di cuì G. può dirsi uno dei rin- 
novatori contemporanei. 
gronda nell’architettura classica, la modanatura 
sporgente (detta anche + sima) della + trabea- 
zione, sopra il + gocciolatoio; il termine è passato 
poi a indicare, genericamente, la parte sporgente 
del tetto a doppio spiovente. 
grondaia + doccia. 
Gropius Walter (Berlino 1883 - Boston, Massa- 
chusetts, 1969) architetto, designer, urbanista te- 
desco. Figlio e nipote di architetti che avevano oc- 
cupato importanti posizioni ufficiali, studiò archi- 
tettura a Monaco (1903-04) e a Berlino (1905-07), 
entrando poi a lavorare nello studio di P. Behrens 
(1907-10). Nel 1910 iniziò la sua attività autonoma 
di designer e dì architetto. Legato ai programmi 
di collaborazione con l'industria del + Deutscher 
Werkbund, progettò arredamenti, stoffe, modelli 
per mobili in serie, carrozzerie d’automobili, una 
locomotiva Diesel. Del 1911 è la sua prima opera 
importante, la fabbrica Fagus ad Alfeld-an-der- 
Leine, in collaborazione con A. Meyer: una nitida 
costruzione a struttura in ferro e pareti completa- 
mente vetrate. Nel 1914, all'esposizione del 
Werkbund di Colonia, progettò, ancora in colla- 
borazione con Meyer, l’edificio per gli uffici am- 
ministrativi, caratterizzato dai corpi delle scale di- 
sposti lateralmente come due torri. Nel 1919, a 
Weimar, G. fondò il + Bauhaus. In questa espe- 
rienza, fondamentale per lo sviluppo del Movi- 
mento moderno e, in genere, dell'avanguardia ar- 
tistica europea, G. profuse le sue capacità orga- 
nizzative e le sue innate doti di educatore, sorret- 
te da una profonda fede nella ragione. A questo 
periodo e a questo ambito risalgono numerosi 
progetti per mobili ed edifici (abitazioni per gli in- 
segnanti a Dessau, 1925; Teatro totale a scena 
centrale per E. Piscator, 1927) e soprattutto l'edi- 
ficio della scuola (Dessau, 1925-26), progettato e 
arredato in collaborazione con docenti e studenti, 
che traduce nell’articolazione tridimensionale 
della pianta, scomposta in tre bracci che si inse- 
guono, la ricerca dello spazio-tempo del cubismo, 
e nel disegno nitidamente stereometrico delle fac- 
ciate in cemento armato e vetro le esigenze com- 
positive del neoplasticismo. Nel 1928 G. lasciò il 
Bauhaus e aprì uno studio a Berlino. Qui ebbe 
inizio un periodo di intensa attività professionale; 
amico di M. Wagner, assessore socialdemocratico 
di Berlino, G. sì trovò infatti a operare in un mo- 
mento di grande fervore riformistico, con vasti 
progetti di ristrutturazione urbana e con la realiz- 
zazione di alloggi operai organizzati in quartieri 
(Siedlungen) ubicati in prossimità delle grandi 
fabbriche. Il quartiere Siemensstadt (1929), co- 
struito da una équipe di architetti diretti da G. che 
ne progettò due blocchi, è forse il più famoso di 


Walter Gropius 
La fabbrica Fagus ad Alfeld-an-der-Leine (1911). 

questi quartieri, che restano la più precisa testi- 
monianza delle ricerche e delle ideologie del mo- 
vimento razionalista tedesco. Con l’avvento del 
nazismo G. si trasferì in Inghilterra, dove colla- 
borò con E.M. Fry alla costruzione di edifici e 
quartieri. Nel 1937, chiamato dalla Harvard Uni- 
versity di Boston, si trasferì negli Stati Uniti, dove 
aprì con M. Breuer uno studio cui sì deve la rea- 
lizzazione di numerosi edifici (Casa Breuer; padi- 
glione della Pennsylvania alla Esposizione mon- 
diale di New York, 1939; quartiere residenziale a 
New Kensington presso Pittsburg, 1941 ecc.). Nel 
1943-45 riprese, in collaborazione con K. Wach- 
smann, le ricerche di prefabbricazione che già ave- 
va iniziato in Europa, utilizzando pannelli di legno 
modulati. Nel 1945 costituì, con un gruppo di gio- 
vani architetti, il TAc (The Architects Collaborati- 
ve); tra le opere principali del gruppo ricordiamo 
la Junior High School ad Attleboro, Massachu- 
setts (1948); la Harvard University Graduate Cen- 
ter, Cambridge, Massachusetts (1949-50); l'amba- 
sciata usA ad Atene (1956-61); l’Università di Ba- 
ghdad (1960-75); l’edificio della Pan American a 
New York, in collaborazione con P. Belluschi 
(1958-63). 

La figura e l’opera di G. si inquadrano cultural- 
mente e ideologicamente nel clima della repub- 
blica di Weimar. In un mondo minacciato dall’ir- 
razionalismo e dalla violenza, l'architettura intesa 
come prodotto razionale dell’uomo poteva, dove- 
va diventare un mezzo di comprensione e dì supe- 
ramento dei conflitti sociali. Di qui la fede di G. 
nell'opera didattica e il suo tentativo di recupera- 
re la moralità del fare artistico, tentativo svolto 
soprattutto attraverso il Bauhaus. Di qui lo studio 
accurato delle tipologie edilizie e urbanistiche per 
gli alloggi operai, condotto secondo una metodo- 
logia mirante a configurare ogni scelta artistica 
sulla base di esigenze fisiologiche o psicologiche 
dell’uomo. Di qui l’accentuazione da lui data agli 
aspetti sociali dei problemi, sia nelle opere sia ne- 
gli scritti (Concetto e costituzione del Bauhaus di 
Weimar, 1923; Ricostruire le nostre comunità, 
1945), contro l'impostazione formalmente più in- 
novatrice di altri maestri razionalisti, in particola- 
re di Le Corbusier. Di qui infine il tentativo di ri- 
trovare e trasmettere ai giovani un rapporto di 
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moralità costruttiva col mondo imprenditoriale. 
Gropper William (New York 1897-1977) pittore 
e illustratore statunitense. Dagli studi alla Ferrer 
School con 1 pittori della scuola realista newyor- 
kese G. Bellows e R. Henri apprese a eseguire ra- 
pidi schizzi dal vero acquisendo capacità di sintesi 
ed economia formale che si riveleranno decisivi 
nella sua lunga carriera di cartoonist: collaborò 
con giornali della sinistra («Daily Worker») e con 
riviste come « Vanity Fair» con illustrazioni spesso 
considerate scandalose per la forte connotazione 
satirica. Anche la sua maniera pittorica è debitrice 
della sua attività di cartoonist: da essa derivano, 
oltre ai soggetti di satira politica vicini all’ideolo- 
gia della sinistra, un realismo antiretorico fondato 
su semplificazione formale e corsività sintetica del 
tratto (7 Senato, 1935, New York, Mus. of Mod. 
Art). 

Gros Antoine-Jean (Parigi 1771 - Meudon 1835) 
pittore francese. Appena adolescente (1785) già 
era nell’atelier di J.-L. David, del quale fu il mi- 
glior allievo. Partito per un viaggio di studio a Ro- 
ma, giunto a Genova si arruolò nell'esercito e di- 
ventò ufficiale di stato maggiore. Nel corso della 
campagna d’Italia condotta da Napoleone conti- 
nuò a dipingere, portando a compimento a Mila- 
no un primo grande quadro «davidiano»: Bona- 
parte che passa il ponte di Arcole (1799, Versail- 
les). Fu, nella stessa campagna, membro della 
commissione preposta alla selezione delle opere 
d’arte italiane destinate alle collezioni imperiali. 
Quando lasciò l’esercito, si dedicò totalmente alle 
grandi pitture di storia: ricordiamo La battaglia di 
Nazareth (1801, Nantes, Mus. des Beaux-Arts) e 
Gli appestati di Giaffa (1804, Parigi, Louvre), un 
capolavoro che per drammaticità compositiva e 
violenza cromatica costituisce lo sviluppo e il su- 
peramento romantico della pittura storica di Da- 
vid. Il suo Marat alla battaglia di Aboukir (1806, 
Versailles) fu molto caro a E. Delacroix, come an- 
che /l campo di battaglia di Eylau (1808, Parigi, 
Louvre): due quadri che posero le premesse di un 
profondo rinnovamento della pittura francese ed 
europea. Al momento del crollo di Napoleone e 
del ritorno dei Borboni, G., che stava lavorando 
alla decorazione della cupola del Panthéon (ini- 
ziata nel 1811), dovette modificarne il soggetto a 
beneficio di Luigi xvur e terminò il lavoro solo nel 
1824. Dipinse poi al Louvre l’ Allegoria di Carlo x, 
che rivela la sua rinuncia agli ideali rivoluzionari. 
Superato dalle tendenze della nuova pittura (Th. 
Gericault, E. Delacroix), che erano nate in gran 
parte dai suoi capolavori, G., dopo anni di oblio e 
solitudine, morì suicida. 

Grossberg Carl (Elberfeld 1894 - Laon 1940) pit- 
tore tedesco. Nel 1913 studiò architettura alla 
Scuola tecnica di Aachen; dal 1919 al 1921 al 
Bauhaus di Weimar, dove ebbe per maestro L. 
Feininger. Soldato in Polonia e in Francia, nel 
1940, si uccise al suo ritorno in patria. La sua pit- 
tura, riconducibile alla Nuova Oggettività, rap- 
presenta un mondo meccanizzato dal quale è ban- 
dita la presenza umana, colto per ritmi compositi- 
vi lucidamente geometrici in un’inesorabile parti- 
tura di incastri, di ingranaggi, di tubi e parti di 


macchine. La luce che invade il quadro è fredda e 
cristallina, la tavolozza aspra e metallica (Raffine- 
ria, 1933, Karlsruhe, Kunsthalle). 

Grosso Giacomo (Cambiano di Torino 1860 - 
Torino 1938) pittore italiano. Dopo gli studi al- 
l'Accademia Albertina di Torino, si affermò con il 
quadro La cella delle pazze (1884, Torino, Gall. 
Civ. d’Arte Mod.), che concilia il virtuosismo ac- 
cademico con il dato realistico. Figura di spicco 
nella cultura figurativa italiana ed europea della 
fine dell'Ottocento, sviluppò un suo verismo per- 
sonale in paesaggi, ritratti e pitture di genere. 
Grosz George (Berlino 1893-1959) disegnatore e 
pittore tedesco. Si formò all'Accademia di Dre- 
sda (1909-11) con il progetto di diventare pittore 
di storia; eseguì allora copie dei maestri antichi vi- 
sti nella Pin. di Dresda (da Rubens, in particolare) 
seguendo un processo di progressiva semplifica- 
zione e stilizzazione delle forme influenzato dai 
modi espressionisti e cubofuturisti diffusi tra le 
giovani generazioni. Tra 1915 e 1917 la riduzione 
grafica del segno arrivò a una sintetica radicaliz- 
zazione estremamente espressiva e su tale stile G. 
basò tutta la sua produzione degli anni seguenti. 
Si trattava di un linguaggio di matrice cubofuturi- 
sta che si avvaleva anche di fonti artistiche auliche 
mescolate a iconografie triviali, popolari, oppure 
legate alla riproduzione «volgare», industriale, di 
massa dell'immagine. Anche la tradizione della 
caricatura o di un certo realismo «caricato» 
(Goya, i tedeschi W. Busch e Hengeler, i francesi 
H. Daumier, H. de Toulouse-Lautrec e J.-L. Fo- 
rain, gli inglesi Th. Rowlandson e J. Gillray) eser- 
citò una forte influenza sulla sua grafica e la sua 
pittura. Con il suo stile «duro come il coltello» — 
come lui stesso scrisse in L'arte è in pericolo 
(1925) — derivato dal progressivo incanaglimento, 
anche attraverso la contaminazione di graffiti in- 
fantili e pornografici, di un segno che voleva ini- 
zialmente essere rubensiano, G. mise in scena mi- 
serie quotidiane (prostitute, ubriachi, assassini, 
militari in atteggiamenti sconci) e tragedie con- 
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temporanee con una violenta componente di cri- 
tica sociale (contro il militarismo della Germania 
prenazista e la spietata avidità di potere dei ceti 
dirigenti, nascosta sotto la mschera della rispetta- 
bilità): dai disegni del 1912-13 alle apocalittiche 
vedute urbane e scene di comportamenti violenti 
dei secondi anni Dieci (Metropolis. 1916-17, Ma- 
drid, Mus. Thyssen-Bornemisza; A Oskar Paniz- 
za, 1917-18, Stoccarda, Staatsgal.; John l'assassino 
delle donne, 1918, Amburgo, Kunsthalle), alla 
grafica programmaticamente politica degli anni di 
Weimar - disegni per riviste illustrate («Der bluti- 
ge Ernst», «Der Dada») e cartelle di incisioni (// 
volto della classe dominante, Aggiusteremo i conti, 
Gott mit uns, Ecce Homo). Nel 1919 aderì al dada 
berlinese con disegni e collages e subito dopo, in- 
torno al 1920, si lasciò brevemente influenzare da 
una sorta di maniera metafisica (/mpiegato muni- 
cipale per i danni di guerra, 1921, Berlino, Natio- 
nalgal.). Nel 1925 partecipò alla mostra della 
Nuova Oggettività a Mannheim (Ritratto dello 
scrittoreMax Herrmann-Neisse, 1925, Mannheim, 
Kunsthalle). A_ partire dal 1920 fu più volte de- 
nunciato e processato per incitamento all'odio di 
classe, oltraggio al pudore e vilipendio alla reli- 
gione. Con l'ascesa al potere dei nazisti fu privato 
della cittadinanza tedesca e nel 1933 si trasferì a 
New York, diventando cittadino americano nel 
1938 ed esercitando una certa influenza — anche 
attraverso l'insegnamento all’Art Students Lea- 
gue (1933-35) e più tardi alla Columbia Univer- 
sity (1941-42) — su artisti americani come B. 
Shahn. Nel 1948 pubblicò il libro autobiografico 
Un piccolo sì e un grande no. 

grottesca in pittura, scultura e arti applicate, tipo 
di ornato (a fresco o a stucco) basato sulla libera 
interpretazione di motivi decorativi desunti dal- 
l’antichità classica, in particolare dalla decorazio- 
ne parietale (sfingi, arpie, tempietti, prospettive 
architettoniche, paesaggi) e dalla scultura (cande- 
labre, girali vegetali, foglie d’acanto, delfini, putti 
e conchiglie). La sua diffusione corre parallela al- 
la riscoperta dell’antico in epoca rinascimentale; 
rifiorì poi in epoca neoclassica, accogliendo spun- 
ti naturalistici, cineserie e riferimenti all'archeolo- 
gia pompeiana. Deriva il nome da «grotte», ter- 
mine con il quale si designavano nel Cinquecento 
gli edifici semisepolti della Roma imperiale (in 
particolare la neroniana Domus Aurea) studiati 
dagli artisti rinascimentali. E detta anche raffael- 
lesca, dall'uso che ne fece la scuola di Raffaello 
(Giovanni da Udine nelle Logge Vaticane). Già 
adottata dal Pinturicchio, da L. Signorelli e da Fi- 
lippo Lippi, la decorazione a g. trovò largo impie- 
go in Perino del Vaga, Vasari, A. Allori e in gene- 
re nei manieristi toscani. 

Gruamonte (attivo a Pistoia nella seconda metà 
del sec. x11) scultore italiano. Le sue opere firma- 
te, Cavalcata e Adorazione dei Magi nell’architra- 
ve del portale maggiore di Sant Andrea, realizza- 
ta nel 1166 in collaborazione col fratello Adeoda- 
to. e Ultima Cena in San Giovanni Fuorcivitas, co- 
sì come il bassorilievo attribuitogli in San Barto- 
lomeo in Pantano (1167), lo mostrano legato al- 
l'autore del primo pulpito della Cattedrale di Pisa, 


Guglielmo, e quindi vicino, ma con fare più popo- 
laresco, ai modi della scultura provenzaleggiante, 
probabilmente a causa della comune ispirazione a 
modelli dell’arte bizantina e tardogotica. 

Gruber Francis (Nancy 1912 - Parigi 1948) pittore 
francese. Di formazione molto complessa (dai 
contemporanei francesi ai grandi della tradizione 
tedesca e fiamminga), ha attivamente partecipato, 
nella seconda metà degli anni Trenta, alla rifor- 
mulazione di una pittura realista in polemica con 
le sperimentazioni e i formalismi della tradizione 
avanguardistica. Nel corso degli anni Quaranta la 
sua maniera si è caratterizzata per la franca sec- 
chezza espressiva, che ne ha fatto uno dei più sen- 
sibili interpreti, in pittura, del clima e della cultura 
esistenzialisti (Nudo con il gilet rosso, 1944, Parigi, 
Mus. d’Art Mod. de la Ville; Lavoro, 1944, Lon- 
dra, Tate Gall.) 

Grubicy de Dragon Vittore (Milano 1851-1920) 
critico e pittore italiano. Si dedicò dapprima al- 
l’attività di mercante d’arte con il fratello Alberto, 
poi a quella di critico. Tra il 1870 e il 1890 compì 
viaggi all’estero, stringendo contatti con numero- 
si artisti italiani e stranieri, in particolare olandesi, 
come I. Israéls, H.W. Mesdag e A. Mauve. Orga- 
nizzò mostre, tra cui la retrospettiva di D. Ranzo- 
ni e T. Cremona, e soprattutto diffuse le teorie del 
divisionismo, del quale fu uno dei principali so- 
stenitori in Italia, anche per l'appoggio dato a E. 
Longoni, G. Segantini e G. Previati. Iniziò a di- 
pingere nel 1885 e si dedicò interamente alla pit- 
tura e all’attività di pubblicista dopo il 1890, espri- 
mendo i suoi legami con la cultura tardoromanti- 
ca lombarda e la sua adesione al divisionismo in 
malinconici e delicati paesaggi (La vela, Livorno, 
Mus. Civ.; Alla sorgente tiepida, Milano, Gall. 
d'Arte Mod.). 

Grue (secc. xvir-xvi1) famiglia di ceramisti italia- 
ni. Il capostipite, FRANCESCO ANTONIO (Castelli, 
Teramo, 1618-73) diede avvio al rinnovamento 
della produzione locale riprendendo l’istoriato di 

tipo urbinate. Il figlio CARLO ANTONIO (Castelli, 
Teramo, 1655-1723) fu il personaggio più rilevan- 
te della famiglia: proseguì l’azione di rinnova- 
mento iniziata dal padre, sia accentuando le qua- 
lità pittoriche della decorazione — anche con l’uso 

di lumeggiature dorate — sia ispirandosi nei temi 

alla pittura contemporanea, da Pietro da Cortona 

ai napoletani (mattonelle con scene pastorali, Mi- 

lano, Castello Sforzesco; vasi per la farmacia della 

Certosa di San Martino, Napoli). 

Grundig Hans (Dresda 1901-58) pittore tedesco. 

Formatosi presso la Scuola d’arte applicata di 

Dresda e all’ Accademia, nei primi anni Venti fece 

parte del gruppo dei «veristi di Dresda», che pra- 

ticavano una pittura e una grafica di dichiarato 

impegno politico, affrontando tematiche sociali e 

di vita contemporanea (Coppia di innamorati, 

1925, Berlino, Otto Nagel Haus; Camera da letto, 

1928, e Assemblea del K.P.D., 1932, entrambi 

Berlino, Nationalgal.). Nel 1936 gli venne vietato 

dai nazisti di esercitare la professione. Subì due 

arresti nel 1936 e nel 1938, e dal 1940 al 1944 fu 

rinchiuso in campo di concentramento. Nelle pau- 

se di libertà realizzò il grande trittico // Reich mil- 


D24 


Grunewald 


lenario (1935-38, Dresda, Staatl. Kunstsammlun- 
gen), in cui una visione allucinata profetizza il de- 
stino tragico della Germania. Fu l’ultima impor- 
tante opera del realismo politico tedesco degli an- 
ni tra le due guerre. Dal 1946 G. fu rettore della 
Scuola superiore di arte figurativa di Dresda. 
Grunewald Matthias, Mathis Neithart Gothart 
detto (Wiirzburg 1480 ca - Halle 1528?) pittore 
tedesco. Lo pseudonimo non appare nei docu- 
menti coevi, ma gli venne attribuito dal biografo 
Sandrart. La scarsità delle notizie documentarie 
rende difficoltosa la ricostruzione delle vicende 
biografiche dell’artista, soprattutto nel periodo 
giovanile. Attivo come ingegnere idraulico per il 
capitolo del Duomo di Magonza nel 1510, fu pit- 
tore di corte di Uriel von Gemmingen, arcivesco- 
vo della città, per il quale sovrintese anche ai la- 
vori di ampliamento del castello di Aschaffen- 
burg. Impegnato tra il 1512 e il 1515 nell’esecuzio- 
ne del grande polittico per la chiesa del convento 
di Sant'Antonio a Isenheim, nel 1516 ritornò a 
Magonza al servizio del nuovo arcivescovo Alber- 
to di Brandeburgo, colto e appassionato mecena- 
te. Dieci anni dopo dovette tuttavia allontanarsi 
dalla corte di Magonza perché sospettato di sim- 
patie per la rivolta dei contadini e per il movi- 
mento luterano. Trascorse gli ultimi anni a Fran- 
coforte e a Halle, occupandosi di commercio di 
colori e di lavori di ingegneria idraulica. 

Contatti con opere di H. Holbein il Vecchio sono 
stati posti in evidenza nel primo dipinto sicuro di 
G., il Cristo deriso (Monaco, Alte Pin.) datato in- 
torno al 1504-05, mentre le figure monocrome de- 
gli sportelli dell’altare Heller (Santa Elisabetta e 
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Santa Lucia, Karlsruhe, Kunsthalle; San Lorenzo 
e San Ciriaco, Francoforte, Stàdelsches Kunstin- 
st.), più tarde di circa un quinquennio, rivelano 
nella monumentalità d'impianto, nella ricchezza 
dei passaggi chiaroscurali e negli elaborati e raffi- 
natissimi giochi di panneggio, l’intento dell’artista 
di accordarsi (e nello stesso tempo di misurarsi) 
con la tavola centrale dipinta da A. Diirer. Le 
Crocifissioni di Basilea (Offentliche Kunstsamm- 
lung) e di Washington (Nat. Gall.) preludono di- 
rettamente a quella dell’Altare a sportelli di 
Isenheim* (Colmar, Mus. di Unterlinden): imma- 
gine tragicamente solenne e desolata, di spietata 
violenza espressiva nella presentazione del corpo 
straziato di Cristo. All’altare di Isenheim, capola- 
voro dell’artista, appartengono, oltre alle grandio- 
se figure di San Sebastiano e Sant’ Antonio abate e 
alle inquietanti rappresentazioni dei Santi eremiti 
e delle Tentazioni di sant'Antonio, anche le tavole 
con l’ Annunciazione, la Resurrezione e |’ Allegoria 
della Natività: in queste ultime domina uno stato 
di gioiosa esaltazione, contrapposto al senso di or- 
rore e di angoscia delle altre figurazioni ed espres- 
so, più che con la mimica delle figure, con la 
straordinaria intensità e ricchezza degli effetti lu- 
ministici e degli accordi cromatici. Germinata dal 
più convulso tardo gotico tedesco e imbevuta 
d’un radicalismo cristiano d’impronta nettamente 
medievale, la pittura di G. porta a estreme conse- 
guenze espressive quel conflitto fra coscienza di- 
sperata del peccato e illimitata fiducia nella grazia 
che si ritrova alle radici della stessa riforma prote- 
stante. Potenza visionaria e concentrazione spiri- 
tuale, ma soprattutto una quasi selvaggia carica 


1 «Crocifissione» (1523-25): olio su tavola, cm 193x151. Karlsruhe, Staatliche Kunsthalle. 2 «Incontro dei santi Erasmo e 
Maurizio» (1517-23): olio su tavola, cm 226 X176. Monaco, Alte Pinakothek. 
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emozionale, che può tradursi nelle più crudeli 
deformazioni come nei più delicati accostamenti 
di colore, caratterizzano anche le opere tarde del- 
l'artista: la Madonna con il Bambino della parroc- 
chiale di Stuppach, la doppia tavola con la Cro- 
cifissione e V Andata al Calvario di Karlsruhe 
(Staatl. Kunsthalle), l’/ncontro det santi Erasmo e 
Maurizio di Monaco (Alte Pin.). 

Grupello Gabriel de (Grammont 1644-1730) 
scultore fiammingo. Influenzato da opere del Ber- 
nini e di Rubens, oltre che dalla scultura francese 
contemporanea, cercò di raggiungere, nelle sue 
sculture, soprattutto effetti pittorici. Eseguì a 
Diisseldorf la statua equestre del principe elettore 
Giovanni Guglielmo; a Mannheim la Piramide, 
monumento che commemora la guerra di succes- 
sione spagnola, adorno di statue allegoriche; a 
Bruxelles la fontana della Casa dei Pescatori 
(1700 ca, oggi ai Mus. Royaux des Beaux-Arts), 
con le figure di Nettuno e di Teti che emergono 
da una piccola vasca a forma di conchiglia. 
gruppi artistici associazioni di artisti, la cui forma- 
zione è una tipica componente del sistema di pro- 
duzione e circolazione dell’arte tra la metà del sec. 
xx e la metà del xx. Costituzione e attività dei g.a. 
si collocano nel quadro della conflittualità tra for- 
me artistiche tradizionali, poggianti sul sistema ac- 
cademico e relative emanazioni espositive (esposi- 
zioni periodiche, nazionali e universali), e indirizzi 
emergenti, che per ragioni estetiche, ideologiche, 
economiche a quell’ufficialità si contrappongono, 
anche attraverso l’organizzazione di proprie mo- 
stre indipendenti. Strettamente intrecciati alle vi- 
cende dell’+ avanguardia, i g.a. hanno così forte- 
mente condizionato la storia artistica della moder- 
nità da indurre a ricostruzioni storiografiche pres- 
soché esclusivamente basate sulla loro produzione 
cronologicamente concatenata, in genere a partire 
dal gruppo comunemente noto come impressioni- 
sta, in alternativa alla tradizionale storiografia arti- 
stica «per scuole» di origine vasariana (+ scuola). 
Indicativa di una svolta culturale, identificabile con 
il gruppo degli impressionisti, è la trasformazione 
dei nomi scelti dagli artisti per autodefinirsi. A ter- 
mini riflettenti nostalgie neomedievaliste (Lega di 
San Luca, 1810; Confraternita dei preraffaelliti, 
1848) si sostituì ben presto quello di «società», ben 
più adeguato a forme associative tipiche di una so- 
cietà borghese e capitalista: dalla belga Società li- 
bera di belle arti (1868) alla russa Società degli 
Ambulanti (1870) e soprattutto all’esemplare So- 
cietà anonima cooperativa (1874) di coloro che sa- 
rebbero diventati famosi come impressionisti. Da 
allora in poi i g.a. conobbero una vera e propria 
proliferazione, che il poeta belga E. Verhaeren mi- 
se bene a fuoco commentando una tipica manife- 
stazione di un gruppo «alternativo», il parigino Sa- 
lon des Indépendants del 1891: «Non esistono più 
scuole, vi sono soltanto dei gruppi che si frazionano 
continuamente. Tutte queste tendenze mi fanno 
pensare ai mobili disegni geometrici del caleido- 
scopio, che ora si riuniscono, ora si intersecano per 
separarsi e allontanarsi poco dopo, ma nondimeno 
girano tutti in una stessa sfera, quella dell’arte nuo- 
va». Diverse forme di liberi raggruppamenti, con- 


sorterie, colonie di artisti, spesso appoggiati da cri- 
tici militanti, letterati e teorici, diventarono così 
progressivamente più importanti delle «scuole», 
nelle diverse accezioni di quest’ultimo termine, 
preparando il contesto nel quale si sarebbero for- 
mate le avanguardie storiche: tipici «gruppi», ap- 
punto, caratterizzati da una forte concorrenzialità 
reciproca, che se da un lato rispecchiava una situa- 
zione ricca di stimoli contrastanti, dall'altro era an- 
che condizionata dalla tendenza alla liberalizzazio- 
ne del mercato dell’arte (ovvero dalla crescente 
domanda di formulazioni nuove e sorprendenti). 
Ulteriormente sviluppatisi e moltiplicatisi nella pri- 
ma metà del sec. xx, tra gli estremi della consorte- 
ria chiusa e aggressiva (per es. i futuristi italiani) e 
dell’associazione aperta essenzialmente volta al- 
l’organizzazione di mostre dei propri membri, i g.a. 
hanno perso gradatamente d'importanza, al dilà di 
occasionali trovate o formule di mercato, dopo gli 
anni Sessanta del Novecento, in un sistema di pro- 
duzione artistica radicalmente trasformato. 
Gruppo Archigram gruppo costituito nel 1960 
da alcuni giovani architetti inglesi (Warren Chalk, 
Peter Cook, Dennis Crompton, David Greene, 
Ron Herron, Mike Webb). Ha svolto soprattutto 
un lavoro di natura critica, con progettazioni di 
strutture urbane utopiche che contrappongono 
polemicamente alla viscosità e alla arretratezza 
tecnologica dei processi di crescita autorizzati dal- 
la prassi e dalla normativa edilizia proposte di gu- 
sto surreale o pop. Con questa attività il gruppo, 
che ha pubblicato saltuariamente la rivista «The 
Archigram Group», ha voluto sottolineare quella 
che dovrebbe essere la principale funzione del fat- 
to urbano, vale a dire la comunicazione. 

Gruppo 58 gruppo artistico italiano costituito nel 
1958 da artisti operanti a Napoli — Guido Biasi, L. 
- Del Pezzo, Bruno Di Bello, Sergio Fergola, 
Luca (pseudonimo di Luigi Castellano), Mario 
Persico — e vicini al movimento nucleare. Nel ma- 
nifesto del gruppo si affermava tra l’altro la ne- 
cessità di «ricreare il gesto più spontaneo e più 
puro, di stabilire il più autentico rapporto fra la 
nostra civiltà e i miti primordiali che ancora abita- 
no i suoi tessuti». 

Gruppo degli Otto denominazione di diversi grup- 
pi artistici. Nel 1907 si costituì un G. degli O. in Boe- 
mia nell'alveo dell’antiaccademica Società Mines 
(1890): comprendeva i pittori E. + Filla, B. + Ku- 
bista, A. + Kubin, Novak, Antonin Prochazka 
(1882-1945), Vincenc Benes (1883-1979), Josef Ca- 
pek (1887-1945) e J.+ Sima e lo scrittore K. Capek. 
D’impronta inizialmente postimpressionista e cé- 
zanniana, s'indirizzò in senso cubofuturista dopo il 
1910. Nel 1911 si distaccò da Mines come Gruppo 
dei Plastici, che tra il 1912 e il 1914 organizzò a Pra- 
ga mostre dell'avanguardia internazionale. Un altro 
gruppo di otto pittori, pressoché coevo ma d’im- 
pronta realista, formatosi a New York, è meglio no- 
to come + Revolutionary Black Gang (e anche co- 
me Ash Can School). In Italia, in seguito allo scio- 
glimento del + Fronte nuovo delle arti, si aggregò 
nel 1952, sostenuto criticamente da L. Venturi, un 
gruppo di otto pittori costituito da + Afro, R. + 
Birolli, A.+ Corpora, M. + Moreni, E. + Morlot- 
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ti, G.+ Santomaso, G. + Turcato e E. + Vedova, 
con un programma di superamento, in chiave ten- 
denzialmente astratto-espressionista, dell’antagoni- 
stico confronto fra realisti e formalisti, che all’epoca 
dominava la scena artistica italiana. Il gruppo si di- 
sgregò nel volgere di un paio di anni in seguito all’e- 
mergere nei vari esponenti di ricerche autonome, 
per lo più di matrice informale. 

Gruppo degli XI gruppo artistico tedesco. Costi- 
tuitosi nel 1892 a Berlino, e attivo fino ai tardi an- 
ni Novanta, preparò la locale Secessione. Si con- 
trapponeva alla pittura ufficiale, caratterizzata da 
un realismo accademico-fotografico, per le sue 
scelte naturalistiche e impressionistiche di deriva- 
zione francese e per una pittura di paesaggio e di 
soggetti moderni. Ne facevano parte, tra gli altri, 
W. Leistikow, M.+ Liebermann, L. von Hofmann, 
F. Sbarbina. 

Gruppo dei Plastici + Gruppo degli Otto. 
Gruppo dei Sei gruppo artistico italiano costitui- 
to da G. + Chessa, Nicola Galante (1883-1969), F. 
+ Menzio, C. + Levi, E. + Paulucci e Jessie Bo- 
swell (1881-1956). La sua prima collettiva si tenne 
nel 1929 presso la Sala Guglielmi a Torino. Acco- 
munati dalla formazione (F. Casorati era il mo- 
dello comune) e dall’indirizzo antinovecentista, 
sia pur con esiti differenti, i pittori del gruppo con- 
trapponevano alla tradizione e al ritorno all’ordi- 
ne un «gusto dei primitivi» esteticamente aggior- 
nato sull’omonimo saggio di L. Venturi, sulle ope- 
re della torinese Coll. Gualino e sulla tensione eti- 
ca degli scritti di E. Persico. Costante il confronto 
con la pittura francese sia attraverso la conoscenza 
delle opere di Modigliani e di capolavori come La 
négresse di E. Manet di proprietà Gualino, sia at- 
traverso le biennali veneziane e i soggiorni a Pari- 
gi, da cui Menzio e Levi riportarono, oltre a una ri- 
visitazione diretta del modello impressionista, sug- 
gestioni cromatiche e decorative mediate da Ma- 
tisse e Derain. 

Gruppo Metabolism gruppo di architetti e urba- 
nisti giapponesi fondato nel 1960; attivo nell’am- 
bito dell'utopia tecnologica, ideò e propose mega- 
strutture urbane. Il nome fa riferimento a una 
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«La chiesa della Salute e la 
punta della Dogana»: olio su 
tela, cm 17x66. Londra, 
Wallace Collection. 


concezione unitaria della città come organismo 
metabolico, cioè dinamicamente in trasformazio- 
ne. Il gruppo era costituito dagli architetti Kiyo- 
nori Kikutake, il cui progetto Marine City per l’e- 
spansione di Tokyo (1959) anticipava temi svilup- 
pati successivamente dal gruppo, N.K. + Kuro- 
kawa, F. + Maki, Masato Otaka e dal critico No- 
buru Kawazoe. 

Gruppo N + cinetica, arte. 

Gruppo 7 gruppo costituito a Milano da sette ar- 
chitetti (L. + Figini, Guido Frette, Sebastiano 
Larco, A. + Libera, G. + Pollini, Carlo Rava e 
G. + Terragni) nel 1926 con lo scopo di sostenere 
un’architettura funzionale alternativa all’accade- 
mismo imposto dal regime fascista, partecipò al- 
l’Esposizione del Werkbund di Stoccarda (1927) 
e di Breslavia (1929), alla Biennale di Monza 
(1928) e alla 1 e n mostra del miaR, Roma (1928 e 
1931). Si sciolse nel 1931. 

Gruppo T + cinetica, arte. 

Gruppo Uno + cinetica, arte. 

Gruppo Zero + cinetica, arte. 

Guala Pietro Francesco (Casale Monferrato, 
Alessandria, 1698-1757) pittore italiano. Attivo 
soprattutto a Casale a partire dal 1722, eseguì 
dapprima opere di gravità seicentesca, orientan- 
dosi in seguito verso una pittura dai colori vibran- 
ti e preziosi che infonde nei soggetti profani e mi- 
tologici una capricciosa sensualità rococò (/ cano- 
nici di Lu, 1750, per la Collegiata di Lu Monferra- 
to, oggi Casale, Mus. Civ.; Profeti e santi, Casale, 
Santo Stefano; Storie di Rinaldo e Armida, Asti, 
Mus. Civ.; affreschi nei palazzi Gozzani di San 
Giorgio, Treville e Sannazzaro a Casale). Fu an- 
che estroso e acuto ritrattista (serie dei Conti Sca- 
rampi, Casale, Mus. Civ.). 

Guardi Francesco (Venezia 1712-93) pittore ita- 
liano. La sua formazione artistica e anche gran 
parte della sua attività, dal 1730 ca fino al 1760, si 
svolsero accanto al fratello maggiore Giovanni 
Antonio, capo della bottega familiare. I dipinti 
non di collaborazione, come il Santo in estasi del 
Mus. Civ. di Trento o le Allegorie del Ringling 
Mus. di Sarasota, rivelano tuttavia una personalità 
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indipendente, con una originale ricerca di effetti 
drammatici mediante bruschi stacchi di colore e 
un andamento spezzato e nervoso dei contorni, e 
manifestano una singolare sensibilità ai motivi 
paesistici e al legame atmosferico tra figure e am- 
biente. L'interesse per il paesaggio si approfondi- 
sce nelle vedute di fantasia ispirate ai «capricci» di 
M. Ricci, sino agli incantati ed evanescenti fondi di 
paese delle Storie di Tobiolo (Venezia, chiesa del- 
l'Angelo Raffaele): per queste ultime opere è sta- 
ta sostenuta anche l’attribuzione a Giovanni An- 
tonio, i cui dipinti certi non si sollevano però mai a 
tale altezza di fantasia e leggerezza e luminosità di 
tocco. Dalle «vedute ideate» e dai «capricci» G. 
giunse a una quasi esclusiva attività di vedutista 
dopo la morte del fratello, avendo però già com- 
piuto le prime esperienze di vedute lagunari (sulla 
traccia di quelle del Canaletto e di M. Marieschi) 
nel corso del sesto decennio, spinto anche dal chia- 
ro mutamento di gusto avvertibile negli ambienti 
artistici veneziani intorno alla metà del secolo 
(Piazza San Marco, Londra, Nat. Gall.; Santa Ma- 
ria della Salute, Chicago, Art Inst.). L’accostamen- 
to alle rigorose e limpide strutture compositive del 
Canaletto fu di breve durata e risulta già superato 
nel ciclo delle 12 Feste ducali dipinte in onore del 
doge Alvise iv Mocenigo, oggi divise fra vari mu- 
sei europei (1770-75); ben presto G. giunse a una 
interpretazione di tono fantastico e capriccioso del 
tema della veduta, abbandonando in numerose 
sue tele ogni interesse documentario e creando vi- 
sioni di una città dove le stesse architetture sem- 
brano perdere consistenza nell'atmosfera argen- 
tea della laguna, come corrose dall’intensa vibra- 
zione luminosa: San Pietro di Castello (Lisbona, 
Coll. Gulbenkian), La chiesa della Salute e la pun- 
ta della Dogana (Londra, Wallace Coll.), Gondola 
in laguna (Milano, Mus. Poldi Pezzoli), La torre di 
Marghera (Londra, Nat. Gall.), Rio dei mendican- 
ti (Bergamo, Acc. Carrara). Nel 1782 G. ricevette 
l’incarico ufficiale di eseguire dipinti in ricordo dei 
festeggiamenti per le visite a Venezia di Pio iv 
(quattro tele divise tra il Mus. of Art di Cleveland, 
Ohio, l' Ashmolean Mus. di Oxford e collezioni 
private milanesi) e dei «conti del Nord», gli arci- 
duchi Paolo e Maria Feodorovna di Russia. Fra 
queste ultime è il celebre Concerto di gala (Mona- 
co, Alte Pin.), nel quale ancora una volta si affer- 
mano quella vivacità fantastica e quella essenzia- 
lità ritmica che animano anche i disegni dell’artista 
(Venezia, Mus. Correr; New York, Metropolitan 
Mus.). Tra le principali «vedute documentarie» di- 
pinte dal G. si ricordano inoltre: La fiera della Sen- 
sa (Lisbona, Coll. Gulbenkian), La regata sul Ca- 
nal Grande (New York, Frick Coll.), L'incendio di 
San Marcuola (Venezia, Gall. dell’Acc.). 

Guardi Giovanni Antonio (Vienna 1699 - Venezia 
1760) pittore italiano. Allievo del padre Domenico 
(pittore e decoratore originario del Trentino e sta- 
bilitosi a Venezia intorno al 1701, dopo un soggior- 
no a Vienna) si trovò ancor giovane a capo di una 
bottega nella quale lavorarono anche i fratelli 
Francesco e Niccolò. Numerose opere uscite dalla 
bottega familiare sono probabilmente frutto di col- 
laborazione, anche se Giovanni Antonio dovette 


conservare a lungo una posizione di preminenza 
nei confronti dei fratelli più giovani. Oltre a copie 
di dipinti celebri del Cinquecento e del Seicento 
per il maresciallo von der Schulenburg, a ritratti e a 
dipinti firmati — San Giovanni Nepomuceno (1717, 
Treviso, Coll. Cogo) e il Transito di san Giuseppe 
(Berlino, Staatl. Mus.)-si ricordano di lui la pala e 
le lunette della chiesa di Vigo d’Anaunia (Trento), 
le pale delle chiese di Pinzano (Pordenone) e Ce- 
rete Basso (Bergamo), le Storie romane (Oslo, Vil- 
la di Bogstad) e gli otto Episodi della Gerusalemme 
liberata (divisi tra Washington, Nat. Gall., Copena- 
ghen Mus. e coll. priv. inglesi), derivati dalle inci- 
sioni di G.B. Piazzetta e ispirati a un fresco croma- 
tismo rococò e a un agile piglio narrativo. 
guardingo originariamente, torre di guardia po- 
sta lungo le mura delle citta longobarde; più tardi, 
per estensione, rocca, fortezza. 

Guarducci Margherita (Firenze 1902 - Roma 
1999) archeologa ed epigrafista italiana. Ha curato 
numerose pubblicazioni che spaziano in tutti i set- 
tori dell’antichistica. Alla prima fase degli studi è 
legata la raccolta completa delle iscrizioni di Creta 
anteriori al sec. vi a.C. (Inscriptiones Creticae, 4 
voll., 1935-50). Altra monumentale opera è il ma- 
nuale di epigrafia greca (4 voll., 1967-77). Da se- 
gnalare la revisione critica di alcune «scoperte» 
dell’antiquaria ottocentesca, tra cui la Fibula Prae- 
nestina (1980, 1984), della quale sostenne la falsità, 
e il contributo dato all’identificazione della tomba 
e delle reliquie di san Pietro in Vaticano, nell’am- 
bito del dibattito su alcuni monumenti paleocri- 
stiani (/ graffiti sotto la Confessione di San Pietro in 
Vaticano, 1958; Le reliquie di Pietro sotto la Con- 
fessione della Basilica Vaticana, 1965 e 1977). 


Guarrento di Arpo 


«Angelo che pesa le anime» (1357): tempera su tavola, 
cm 80x57. Padova, Musei Civici. 
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Guarino Guarini 


1-2 Esterno e interno 
della Cappella della 
Santa Sindone 
(1667-90) a Torino. 


Guariento di Arpo (notizie 1338-70) pittore ita- 
liano. Formatosi in ambito padovano, dopo un’at- 
tività giovanile in zone periferiche (Crocifisso, 
Bassano, Mus. Civ.; affreschi distrutti nel 1944, già 
a Bolzano, chiesa dei Domenicani), lavorò a lun- 
go a Padova, nella Cappella dei Carraresi (1354 
ca, affreschi con storie bibliche, ora in Acc.; tavo- 
lette con la Madonna e il Bambino, gli Evangelisti 
e le gerarchie angeliche, ora ai Mus. Civ.) e nella 
chiesa degli Eremitani (Giudizio Finale e Storie 
dei santi Filippo, Giacomo e Agostino, 1360-65 
ca). Dal 1365 fu a Venezia, dove dipinse un gran- 
de affresco raffigurante l'/ncoronazione di Maria 
nella Sala del Maggior Consiglio in Palazzo Duca- 
le (ricoperto dal Paradiso del Tintoretto il dipinto 
fu staccato nel 1904 e collocato nella Sala dell’Ar- 
mamento). Inizialmente legato al gusto giottesco- 
emiliano, l’artista sviluppò, a contatto con la cul- 
tura veneto-bizantina, uno stile aulico, raffinata- 
mente lineare, particolarmente evidente nelle 
opere tarde, che rivelano un’apertura originale 
verso il linguaggio gotico più maturo. 

Guarini Guarino {Modena 1624 - Milano 1683) 
architetto, trattatista, filosofo, matematico italia- 
no. Frate dell'ordine dei teatini, trascorse il perio- 
do di noviziato a Roma (1639-47), dove poté co- 
noscere l’opera di Borromini; poi, dopo un sog- 
giorno a Modena, iniziò una lunga serie di viaggi 
al servizio del suo ordine, dedicandosi all’insegna- 
mento della matematica e della filosofia e alla 
progettazione di edifici religiosi (Santissima An- 
nunziata, casa dei Teatini e chiesa di San Filippo a 
Messina, 1660-62, distrutte nel terremoto del 
1908; progetto della chiesa dei Padri Somaschi a 
Messina, 1660-62, in cui compare il tipo della cu- 
pola aperta ad archi intrecciati che diventerà uno 
dei motivi predominanti della sua architettura; 
progetto per Sainte-Anne-la-Royale a Parigi, 
1662-65, distrutta, a schema tradizionale ma con 
complessa cupola ad archi intrecciati). Nel 1666 
venne chiamato a Torino, dove rimase fino al 


1681 come ingegnere e matematico di Carlo Ema- 
nuele di Savoia. Sono di questo periodo il grande 
trattato di geometria e matematica Euclides 
adauctus et methodicus (1671 e 1676), alcune ope- 
re di astronomia e le opere architettoniche fonda- 
mentali: la chiesa teatina di San Lorenzo (1668- 
80), organismo a pianta centrale con presbiterio 
ellittico, coronato da cupola ad archi intrecciati 
con cupolino sovrapposto; la Cappella della Sa- 
cra Sindone nel Duomo, iniziata da Amedeo di 
Castellamonte, di cui G. eseguì dal 1668 1 vestibo- 
li, le scale convesse e la copertura, con cupola 
traforata da un sistema di nervature in marmo ne- 
ro concluso in una stella a dodici punte; la chiesa 
dell’Immacolata Concezione a Torino (iniziata 
nel 1673); il progetto per Santa Maria Ettinga a 
Praga (1679), basato sulla compenetrazione e suc- 
cessione di spazi centralizzati; quello per Santa 
Maria della Provvidenza a Lisbona (16802, di- 
strutta), altro esempio di fusione spaziale median- 
te l’uso di muri ondulati e di pilastri di «ordine 
ondeggiante»; e infine il progetto di Palazzo Cari- 
gnano (1679), che rappresenta probabilmente, 
con il disegno sinuoso della sua fronte, la rotonda 
ellittica centrale e la decorazione del cortile di for- 
te effetto materico, il vertice dello sviluppo del 
palazzo barocco italiano. L’opera guariniana ebbe 
un'importanza decisiva nell’evoluzione dell’archi- 
tettura barocca tra Sei e Settecento: non solo in 
Piemonte (dove nel 1737 furono pubblicati, a cura 
di B.A. Vittone, i quattro trattati dell’ Architettura 
civile), ma in tutta Europa, dove il suo metodo 
venne sistematicamente adottato, e portato anche 
a estremi sviluppi, per es. dai maestri tedeschi e 
boemi (Dientzenhofer). Carica di difficili e spesso 
oscuri significati simbolici, la sua opera è basata 
su un lucido metodo di combinazione e organiz- 
zazione di «cellule» spaziali e caratterizzata da 
un’estrema apertura alla sperimentazione e all’ac- 
coglimento di modelli molteplici (dall’architettura 
gotica a quella Speri ab), 


Guarino 


Guarino Francesco (Sant'Agata Irpina, Avellino, 
1611 - Gravina o Solofra 1654) pittore italiano. 
Attivo quasi esclusivamente per la provincia, rice- 
vette tuttavia una formazione napoletana presso 
M. Stanzione ed ebbe contatti diretti con la pittu- 
ra di ascendenza caravaggesca, i cui risultati si col- 
gono nei dipinti per la Collegiata di Solofra. La 
sua produzione annovera una serie di sante a 
mezza figura di raffinata sensualità che indicano 
la conoscenza di soggetti analoghi di S. Vouet 
(Sant'Agata, Napoli, Mus. Naz. di San Martino). 
Echi neo-veneti e del Cavallino si registrano nelle 
opere degli anni Trenta e Quaranta e una involu- 
zione accademica nelle opere tarde (Battesimo di 
Cristo, Assunta; Cristo fra gli Angeli, Solofra, Col- 
legiata). 
Guarneri Riccardo (Firenze 1933) pittore italia- 
no. Dopo esperienze musicali, la sua pittura si è 
sviluppata, tra 1953 e 1963 ca, in ambito informa- 
le. Da qui ha avviato una ricerca imperniata su 
problemi di percezione visuale legati alle interfe- 
renze di luce e colore (Un quadrato e tre rettango- 
lì + una linea doppia, 1972, Cagliari, Gall. d'Arte 
Cont.). 
Guas Juan (Saint Pol de Léon, Finistère, 1430 ca 
- Toledo 1496) architetto francese attivo in Spa- 
gna. Figlio di un capomastro bretone giunto in 
Spagna verso il 1440 al seguito di H. de Bruselas, 
iniziò la sua autonoma attività verso il 1453 co- 
struendo la Porta dei Leoni nella Cattedrale di 
Toledo. Realizzò in seguito la chiesa di San Juan 
de los Reyes a Toledo (1479-80) e parte del Pa- 
lazzo dell’Infantado a Guadalajara (1480-83), tipi- 
che espressioni del cosiddetto stile isabellino nella 
cui densità decorativa convergono motivi arabi e 
del gotico fiammeggiante. 
guazzo tecnica pittorica analoga alla + tempera, 
ma con colori a legante gommoso che ne accen- 
tuano la leggerezza e la trasparenza; è oggi più 
spesso usato il termine francese gouache. 

uccio di Mannaia (Siena, notizie dal 1291 al 
1318) orafo italiano. Formatosi a Siena nel decen- 
nio 1270-80, aderì precocemente ai modelli for- 
mali del gotico transalpino e ai procedimenti ese- 
cutivi diffusi nelle botteghe orafe francesi. Ne è 
eccezionale testimonianza il prezioso Calice d’ar- 
gento dorato e smalti traslucidi realizzato su com- 
missione di papa Nicolò Iv (1288-92) per la Basili- 
ca di San Francesco ad Assisi, capolavoro dell’o- 
reficeria senese medievale e unica sua opera cer- 
ta. A questo manufatto può essere affiancata, per 
identità stilistiche ed esecutive, una Croce astile 
del Bargello di Firenze (1305 ca), mentre alla di- 
scendenza di bottega vanno ascritte numerose al- 
tre opere affini nelle quali era stata riconosciuta in 
passato la mano dell'artista. 
Guccione Piero (Scicli, Ragusa, 1935) pittore ita- 
liano. Formatosi in Sicilia, sì trasferì a Roma nel 
1954 dove completò gli studi ed entrò in contatto 
con R. Guttuso, che ne influenzò le inclinazioni 
realiste, più avanti attente anche al modello di F. 
Bacon; nel 1961 partecipò alla fondazione del 
gruppo Il Pro e il Contro. I paesaggi, i ritratti, le 
opere sul tema della condizione umana ricorrono 
nella sua pittura, non di rado in forma ciclica 
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(Giardini, Balconi, Antenne, Attese di partire, 
Omaggio a Friedrich). 

Guérard Eugene von (Vienna 1811 - Londra 
1901) pittore austriaco attivo in Australia. Figlio 
di un miniaturista della corte di Vienna all'epoca 
di Francesco ti, nel 1826 seguì il padre in Italia 
soggiornando lungamente a Roma e Napoli; al ri- 
torno in Germania frequentò l'Accademia di 
Diisseldorf (1838-46). Intorno agli anni Cinquan- 
ta, durante un viaggio in Inghilterra, fu tentato 
dall’avventura della corsa all'oro e si imbarcò per 
l'Australia. Qui ebbe fortuna, si arricchì e viaggiò 
moltissimo, spesso accompagnandosi a spedizioni 
di esploratori e scienziati e documentando in in- 
numerevoli schizzi un paesaggio selvaggio e ine- 
splorato (Ballarat, Melbourne, Australia Meri- 
dionale, Nuovo Galles del Sud). I suoi dipinti, 
tratti dagli schizzi eseguiti sul campo, sono raffi- 
nati studi topografici di grande suggestione e inte- 
resse documentario, ricchi di accurate osservazio- 
ni naturalistiche ( Veduta nord-est del monte Ko- 
sciusko, 1863, Canberra, Australian Nat. Gall.). 
Guercino Giovanni Francesco Barbieri detto il 
(Cento, Ferrara, 1591 - Bologna 1666) pittore ita- 
liano. Di formazione provinciale, seguì dapprima 
la propria inclinazione verso un naturalismo 
spontaneo e popolare, evidente sia nei fregi di te- 
ma paesaggistico-pastorale affrescati in palazzi 
privati (Cento, Pin. Civ.) sia nei rari paesaggi su 
tavola (Stoccolma, Nationalm.) e nei primi dipin- 


Guercino 


«Vestizione di san Guglielmo d'Aquitania» (1620): olio su 
tela, cm 345x231. Bologna, Pinacoteca Nazionale. 
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Guglielmo 
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ti di tema sacro (Miracolo di san Carlo, 1613-14, 
parrocchiale di Renazzo). Attraverso D. Dossi e 
lo Scarsellino cercò, già prima di recarsi a Venezia 
(1616), di assimilare la lezione cromatica di Tizia- 
no, che costituisce la vera premessa della sua pit- 
tura di tocco, a grandi macchie liquide e luminose 
di colore. L’incontro bolognese coi Carracci, so- 
prattutto con Ludovico, fu l'evento fondamentale 
che allargò gli orizzonti del G. alla più aggiornata 
cultura pittorica del tempo, senza peraltro cancel- 
lare quel sostrato di verità e naturalezza che resta 
alla base della sua ispirazione più genuina. Lo sti- 
le largo e movimentato che s’afferma a partire 
dalla pala di Bruxelles (Madonna e santi, 1616, 
Mus. Royaux des Beaux-Arts), dipinta sotto l’a- 
scendente carraccesco, culmina più tardi nella Ve- 
stizione di san Guglielmo d’ Aquitania (1620, Bo- 
logna, Pin. Naz.), già barocca nella mobilità del 
gioco atmosferico e nell’empito sentimentale. 
Contemporaneamente, il suo vibrante «macchia- 
to» tocca esiti di particolare lirismo nei numerosi 
dipinti di formato ridotto e d’ispirazione romanti- 
co-elegiaca (// figliuol prodigo, Vienna, Kunsthis- 
torisches Mus.; Erminia e Tancredi, Roma, Gall. 
Naz. d’Arte Antica). Chiamato a Roma nel 1621 
da Gregorio xv, il G. decorò una sala del Casino 
Ludovisi con L’aurora, proponendo una modema 
pittura illusionisticamente narrativa, dove il colo- 
re deflagra in felice esaltazione luministica. Di lì a 
poco (1622-23) dipinse il Seppellimento di santa 
Petronilla (Roma, Pin. Capitolina), per un altare 
petriano: opera fondamentale in cui, accanto al 
naturalismo quasi caravaggesco di alcune figure, 
affiora una nuova tendenza idealizzante. Al rien- 
tro in patria, ripiegò a poco a poco verso un paca- 
to classicismo d’impronta accentuatamente devo- 
zionale, scegliendo intonazioni sempre più dolce- 
mente modulate e affinate, certo sotto l’influsso 
della poetica di G. Reni, alla morte del quale 
(1642) ereditò a Bologna il ruolo di caposcuola. 
Guérin Pierre Narcisse (Parigi 1774 - Roma 1833) 
pittore francese. Le sue prime opere (// ritorno di 
Marco Sesto, 1799, Parigi, Louvre) lo resero noto 
e acclamato negli ambienti neoclassici. In seguito 
preferì gamme cromatiche più accese e composi- 
zioni di impronta romantica, teatrali e turbinose, 
influenzando l’iniziale attività di Th. Géricault ed 
E. Delacroix. 

Guerreschi Giuseppe (Milano 1929-85) pittore 
italiano. Formatosi con A. Carpi all’ Accademia 
di Brera, fu protagonista, nell'ambiente milanese 
della metà degli anni Cinquanta, del rinnovamen- 
to del realismo in chiave esistenziale, sviluppando 
una drammatica pittura caratterizzata da un se- 
gno spigoloso e crudo, attenta non solo alla tradi- 
zione figurativa dell’espressionismo e del dadai- 
smo tedeschi ma anche alle suggestioni del mon- 
taggio filmico, del taglio fotografico e dei linguag- 
gi dei mass media. 

Guerrieri Giovan Francesco (Fossombrone, Pe- 
saro, 1589 - Pesaro 1657) pittore italiano. Dopo 
aver studiato nelle Marche la pittura del Barocci, 
si trasferì a Roma nel 1606 dove rimase quasi 
ininterrottamente per dodici anni, ricevendo una 
profonda suggestione da Caravaggio e dai cara- 


vaggeschi (Maddalena penitente, Fano, Fondazio- 
ne Cassa di Risparmio). Al 1614 si datano i due 
Miracoli di san Nicola da Tolentino per la chiesa 
di Santa Maria del Piano del Ponte a Sassoferrato, 
mentre, di nuovo a Roma, affrontò dal 1615 al 
1618 la sua più importante impresa decorativa, il 
ciclo di affreschi allegorici in Palazzo Borghese a 
Campo Marzio, sintesi di apporti da O. Gentile- 
schi a O. Borgianni e dai fiorentini attivia Roma. 
Le opere eseguite dopo il definitivo rientro nelle 
Marche (tra le altre, Vergine col Bambino in Glo- 
ria e san Filippo Neri, Fabriano, Cattedrale) mo- 
strano il riflesso della cultura emiliana e bologne- 
se (Domenichino e Guercino). 

Guggenheim Marguerite, detta Peggy G. (New 
York 1898 - Venezia 1979) collezionista statuni- 
tense. Nipote di Solomon R. Guggenheim (1861- 
1949), finanziere e collezionista, la cui raccolta 
d’arte contemporanea ha dato origine all’omoni- 
mo museo di New York, nel 1930 si trasferì a Pa- 
rigi, dove frequentò il gruppo surrealista; nel 1938 
aprì a Londra la sede Guggenheim Jeune, dove sì 
tenne la prima esposizione londinese di V. Kan- 
dinskij. Rientrata negli Stati Uniti, nel 1941 sposò 
M. Ernst (da cui divorziò nel giro di cinque anni) 
e nel 1942 inaugurò a New York la celebre galle- 
ria Art of this Century, dove esposero, tra gli altri, 
J. Pollock, M. Rothko, R. Motherwell, H. Hof- 
mann. Nel 1947 si stabili a Venezia, nel Palazzo 
Venier dei Leoni, che ospita la sua raccolta di ar- 
te contemporanea (Coll. G.). Nel 1980 sono stati 
pubblicati in un unico volume (Una collezionista 
racconta) le sue memorie: Out of this Century 
(1946) e Confessions ofan Art A ddict (1960). 
guglia elemento architettonico piramidale o co- 
nico, con funzione decorativa molto sviluppato in 
altezza; tipico dell’architettura gotica, è anche 
detto pinnacolo. 

Guglielmi Gregorio (Roma 1714 - San Pietrobur- 
go 1773) pittore italiano. Formatosi nell'ambiente 
barocco di S. Conca, fu poi attratto dal classici- 
smo romano di P. Subleyras e di M. Benefial. Eb- 
be fama e commissioni nelle principali corti euro- 
pee, dove eseguì vasti cicli affrescati di soggetto 
allegorico: a Dresda (1753), a Vienna (dal 1755: 
Fasti di casa d’Austria per il Castello di Schòn- 
brunn), a Torino (1763) e Augusta (1766). 
Guglielmo (prima metà del sec. xn) scultore ita- 
liano. Lavorò con Nicolò a Verona, n Duomo e a 
San Zeno, dove eseguì parte dei rilievi della fac- 
ciata volgarizzando lo stile del maestro. 
Guglielmo (attivo nella prima metà del sec. x11) 
pittore italiano. Eseguì nel 1138 la grande Croce 
del Duomo di Sarzana, che rappresenta uno dei 
primi esempi di Croce dipinta conservati in Italia 
e la più antica tra quelle datate. Il Cristo 
triumphans, esemplato su modelli alto-medievali, 
vi è affiancato dalle figure dei dolenti e da Storie 
della Passione che evidenziano una complessa 
cultura figurativa, cresciuta a contatto con il mon- 
do bizantino e con le tendenze classiciste della pit- 
tura centro-italiana e romana del sec. x1 e degli 
inizi del x. 

Guglielmo (attivo a Pisa nella seconda metà del 
sec. xI1) scultore italiano. Tra il 1159 e il 1162 


Guglielmo, Fra’ 


scolpì i rilievi del pulpito del Duomo di Pisa, tra- 
sportati nel 1312 nella Cattedrale di Cagliari, do- 
po che Giovanni Pisano ebbe ultimato il nuovo 
pulpito. Non è nota la sua origine, ma sì è pensato 
che provenisse dall'Italia settentrionale a causa 
dell’impostazione volumetrica delle sue figure. 
Ma sia questo elemento sia l’ipotetico contatto 
con la scultura emiliana risultano in lui superati 
dalla ricerca cromatico-luministica: nelle sue ope- 
re, infatti, le figure sono solcate longitudinalmen- 
te da profonde pieghe e i fondi sono trasformati 
in superfici vibranti grazie allo stucco nero che fa 
da base ai trafori marmorei. G. ebbe probabil- 
mente contatti con la cultura provenzale e in par- 
ticolare con il cantiere di Saint-Gilles, come sug- 
gerirebbero anche certi comuni richiami alla scul- 
tura classica. 

Guglielmo, Fra’ (Pisa 1235 ca - 1312) scultore ita- 
liano. Esponente dell’ordine domenicano, è ricor- 
dato da alcuni documenti come socio del maestro 
Nicola Pisano nell’opera dell'arca di San Dome- 
nico a Bologna (1264-67). La critica recente ha in- 
dividuato la sua mano in quei rilievi nei quali a 
una certa eleganza e qualità di intaglio sì uniscono 
monotonia di espressione e mancanza di profon- 
dità. In particolare gli sono attribuite alcune for- 
melle della Leggenda di san Domenico e quelle 
con Storie di Reginaldo sul lato posteriore. Di lui 
ci resta un’unica opera individuale, che rivela una 
maturazione del suo stile: il pergamo di San Gio- 
vanni Fuorcivitas a Pistoia (1270). 

Guidetti Guidetto (m. 1564) architetto italiano. 
Attivo a Roma dove costruì, tra l’altro, Santa Ca- 
terina dei Funari, notevole per l’armoniosa fac- 
ciata, seguì i modi di Antonio da Sangallo il Gio- 
vane, sui quali innestò una complessa ornamenta- 
zione di carattere manierista. Lavorò anche, dal 
1563, all'esecuzione del progetto michelangiole- 
sco per la piazza del Campidoglio. 

Guidetto (secc. x1-x) architetto e scultore ita- 
liano. Probabilmente di origine e formazione 
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lombarda, fu principalmente attivo a Lucca, dove 
decorò le loggette della facciata del Duomo 
(1204). Si fece interprete di una tendenza decora- 
tiva a forte risalto cromatico, anche per l’uso di 
tarsie bianche e nere, sottolineando la plastica 
scansione dei loggiati. La sua influenza si risente 
in varie chiese della città e di altri centri toscani, 
come Prato (progetto del Duomo e dell’attiguo 
chiostro) e Pisa (capitelli all’interno del Battiste- 
ro). 

Guidi Domenico (Torano 1625 - Roma 1701) 
scultore italiano. Dopo un tirocinio a Napoli fino 
al 1647, si trasferì a Roma. Per il Bernini scolpì so- 
lo l'Angelo con la lancia per Ponte Sant'Angelo, 
ma collaborò costantemente con l’Algardi sia per 
le opere in marmo sia per le fusioni in bronzo. Tra 
le sue opere si segnalano il Monumento del conte 
Thiene (Roma, Sant'Andrea della Valle) e le pa- 
le marmoree con la Sacra Famiglia ny 
Sant'Agnese in Agone) e la Deposizione (Roma, 
Cappella del Monte di Pietà). Eseguì anche im- 
portanti ritratti distampo algardiano tra cui il bu- 
sto di Felicia Zacchia Rondinini (Roma, Gall. 
Borghese). Conosciuto in tutta Europa per le nu- 
merose commissioni di sculture (Versailles, Bre- 
slavia), divenne rettore dell’Accademia di scultu- 
ra di Parigi. 

Guidi Virgilio (Roma 1891 - Venezia 1984) pitto- 
re italiano. Allievo di A. Sartorio all'Accademia 
di belle arti, ne uscì per dissensi col maestro. La 
riflessione su Cézanne, combinata al clima del ri- 
torno all'ordine dei primi anni Venti, lo portò a 
fondare una sua plasticità della forma attraverso 
il colore (/n tram, 1923, Roma, Gall. Naz. d'Arte 
Mod.), che si sarebbe stemperata, nel corso degli 
anni Venti, nella nuova luminosità dei primi pae- 
saggi veneziani (fu a Venezia dal 1927 al 1935, 
per tornarvi definitivamente durante la guerra). 
Accostatosi all’astrattismo, dipinse nel 1939 la 
sua prima Marina astratta; negli anni Quaranta 
iniziò l’attività grafica, avviando con una serie di 
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litografie (1946) sperimentazioni di diverse tecni- 
che grafiche. Proseguendo nel suo lavoro di «ri- 
duzione», nel 1947 creò Marine che sono puri 
piani di delicato colore-luce; di questi anni sono 
anche le prime Figure nello spazio. Nel 1951 
aderì allo spazialismo, mentre i Tumulti del 1960 
evidenziano le componenti quasi gestuali della 
sua pittura. 

Guidobono Bartolomeo (Savona 1654 - Torino 
1709) pittore italiano. Fu attivo a Genova dall’ul- 
timo decennio del sec. xv11, soprattutto come de- 
coratore (affreschi mitologici della Gall. di Palaz- 
zo Centurione a Fossatello, 1690 ca; affreschi del- 
la Sala della Fucina di Vulcano in Palazzo Rosso, 
di cui restano soltanto i «monocromi» sulle pare- 
ti). Nel 1705 si recò, con il fratello Domenico, a 
Torino, dove eseguì alcuni lavori nel Palazzo Rea- 
le e nel convento di San Francesco da Paola. Il 
gusto della materia pittorica (resa preziosa me- 
diante l’uso di colori tenui, laccati) e l’amore per il 
dettaglio «capriccioso» danno alla sua pittura, per 
la quale risulta fondamentale la lezione del Cor- 
reggio, un carattere presettecentesco: Lot e le fi- 
glie (Genova, Palazzo Rosso), L'Autunno e l’E- 
state (Genova, Palazzo Reale). 

Guido da Como G. Bigarelli detto (notizie 1239- 
57) scultore italiano. Autore del fonte battesimale 
(dove incise il suo nome e la data, 1246) del Batti- 
stero di Pisa eseguì successivamente (1250) il per- 
gamo di San Bartolomeo in Pantano a Pistoia. In 
queste opere, cresciute sull'esempio di Lanfranco 
e di Guidetto, sono frequenti i richiami, anche se 
in una chiave assai modesta, alle opere dell’Ante- 
lami, da lui conosciuto, probabilmente, attraverso 
gli autori dei portali del Duomo di Lucca, nei qua- 
li si è voluta vedere anche la sua mano. 

Guido da Siena (attivo nella seconda metà del 
sec. XIII) pittore italiano. Ha lasciato un’opera fir- 
mata, la Madonna col Bambino nel Palazzo Pub- 
blico di Siena, 1 cui volti furono ridipinti da un 
maestro vicino a Duccio all’inizio del sec. x1v. Es- 
sa rivela una indubbia dipendenza dai modi di 
Coppo di Marcovaldo, presente a Siena dal 1261, 
e interpretato da G. da S. con elegante stilizzazio- 
ne. Tra le opere che gli sono attribuite, la Maestà 
(San Gimignano, Pin.), una Madonna col Bambi- 
no (1262, Siena, Pin. Naz.), una serie di tavolette 
istoriate sparse nei musei di Siena, Altenburg, 
Utrecht e Princeton (New Jersey), già parti di due 
sportelli connessi alla Maestà del Palazzo Pubbli- 
co di Siena, e il dittico a sportelli con le Storie del 
Beato Andrea Gallerani (Siena, Pin. Naz.). 
Guillaume de Sens (attivo nella seconda metà 
del sec. xi) architetto francese. Protagonista della 
prima stagione dell’architettura gotica, cresciuto 
probabilmente nei cantieri delle grandi cattedrali 
dell’Île-de-France dei decenni centrali del sec. xIl 
(da quella di Sens, avviata nel 1140 ca, dove si ri- 
tiene abbia lavorato, a quelle di Soissons e Reims, 
a Notre-Dame di Parigi), è tradizionalmente con- 
siderato il responsabile del primo trapianto sul 
suolo inglese del linguaggio gotico. Alcuni carat- 
teri peculiari della cattedrale di Sens si ritrovano 
infatti nel coro della cattedrale di Canterbury, il 
primo edificio gotico inglese, ricostruito a partire 


dal 11775 proprio su progetto di G. de S.; il quale 
però, forse in seguito a un incidente di cantiere, 
dovette presto abbandonare l’impresa, sostituito 
da Guglielmo l’Inglese, che proseguì l’opera mo- 
dificandone in parte le linee direttive. 
Guillaumin Armand (Moulins 1841 - Parigi 1927) 
pittore francese. A mico dal 1861 di P. Cézanne e 
di C. Pissarro, con cui dipingeva regolarmente, 
partecipò alla maggior parte delle mostre degli 
impressionisti, prediligendo paesaggi industriali 
urbani e temi di carattere sociale (/ ladri di carbo- 
ne del Quai de Bercy, 1882 ca, Ginevra, Petit Pa- 
lais). La sua pittura si caratterizza per l’ampia 
pennellata e la brillante luminosità dei colori, che, 
dopo il periodo impressionista, volge a un croma- 
tismo quasi fauve. 

Guimard Hector (Parigi 1867 - New York 1942) 
architetto francese. Le sue opere, che lo pongono 
tra i maggiori rappresentanti francesi dell’art nou- 
veau, sono caratterizzate dall’uso di nuovi mate- 
riali e nuove tecniche costruttive. Ricordiamo, a 
Parigi, il Castel Béranger (1897-98), un complesso 
di case d’affitto la cui parte più originale è costi- 
tuita dagli interni, vicini ai modelli di V. Horta, 
ma decorati con un gusto più esuberante e capric- 
cioso; la sala da concerti Humbert de Romans 
(1902), ora distrutta, dalla copertura a strutture 
metalliche tecnicamente ardita; la sinagoga di rue 
Pavée-au-Marais (1913), in cemento armato. Ma 
G. è famoso soprattutto per gli ingressi delle sta- 
zioni del métro parigino: la ghisa delle balaustre, 
dei sostegni delle lampade, delle edicole, si artico- 
la in forme animali e vegetali concepite non come 
semplici elementi decorativi, ma come parti inte- 
granti delle strutture. 

Gulbransson Olaf (Oslo 1873 - Tegernsee 1958) 
pittore e disegnatore norvegese. Nel 1902 si tra- 
sferì in Germania, dove iniziò la sua collaborazio- 
ne al foglio satirico «Simplicissimus» di Monaco. 
Le sue celebri caricature di gusto Jugendstil, che 
ritraggono con linea secca e nervosa personaggi 
della cultura e della politica negli anni a cavallo 
della prima guerra mondiale, costituiscono un’a- 
mara e incisiva critica di quella società. 
Gullichsen Kristian (Helsinki 1932) architetto 
finlandese. Dedicatosi all’inizio della carriera allo 
studio di sistemi flessibili di prefabbricazione in 
legno e in cemento armato, nel 1973 costituì lo 
studio professionale Arkkitehdit Ky associandosi 
con E. Kairamo e T. Vormala. Mantenendo una 
certa autonomia all’interno dello studio, G. ha re- 
cuperato la lezione del Movimento moderno e del 
maestro A. Aalto, progettando con sensibile at- 
tenzione alle preesistenze ambientali e grande cu- 
ra del dettaglio. Tra le sue opere, numerosi inter- 
venti nell’area industriale di Varkaus (1972-77), il 
centro parrocchiale di Kauniainen (1980-83), il 
centro culturale di Pieksàmàaki (1982-89), l'am- 
pliamento dei magazzini Stockmann a Helsinki 
(1984-89). 

Gunther Ignaz (Altmannstein 1725 - Monaco 
1775) architetto e scultore tedesco. Allievo di J.B. 
Straub a Monaco e, più tardi, di P. Egell a 
Mannheim, operò nei monasteri e castelli dell’al- 
ta Baviera, aderendo con felice vena ai modi del 
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rococò internazionale. Le sue figure espressiva- 
mente mosse, la cui leggerezza è accentuata dal- 
l'elegante policromia, costituiscono una delle 
espressioni più alte della scultura tardobarocca in 
Germania culle degli altari delle chiese di 
Rott-am-Inn, 1760-62, Weyarn, 1763-64, Neustift, 
1765-66, Starnberg, 1766-67; Gruppo dell’ Angelo 
Custode, 1763, Monaco, Bayerisches National- 
mus.; pulpito in Saint Georg, 1773-74, Monaco- 
Bogenhausen). 
Gunther Matthaus (Unterpeissenberg 1705 - 
Haid, Wessobrunn, 1788) pittore tedesco. Si 
formò sotto la guida di C.D. Asam, da cui mediò 
le forme del barocco romano; ma si ispirò anche 
ai modi decorativi della Scuola di Wessobrunn e 
al Tiepolo degli affreschi di Wiirzburg. Lo stile 
elegante, la pennellata sciolta, le sorprendenti 
prospettive aeree dei suoi affreschi (nelle chiese 
di Wilten, Rottenbuch, Neustift, Amorbach, 
Rott-am-Inn ecc.) ne fanno una personalità di 
primo piano nella cultura figurativa del suo 
tempo. 
gupta, cultura + India, arte dell’. 
Gursky Andreas (Lipsia 1955) fotografo tedesco. 
E stato allievo all’Accademia di Diisseldorf di B. 
e H. Becher, dai quali ha appreso oggettività e ri- 
gore prospettico, tratti tipici anche della sua pro- 
duzione che però si distingue da quella dei mae- 
stri per la scelta del colore, un modulo espositivo 
non seriale e i grandi formati. Soggetti privilegiati 
delle sue opere sono spazi e ambienti contempo- 
ranei: panoramiche cittadine ( Times Square, 1997; 
Singapore 11, 1997), luoghi d’intrattenimento col- 
lettivo (Union Rave, 1998), edifici istituzionali 
Bundestag, 1998), Borse (Stock Exchange), stadi 
Fortuna Diisseldorf, 2001), paradisi del consumo 
Prada, 1996), fabbriche e musei. L'adozione del- 
la tecnologia digitale (dal 1992) gli consente di eli- 
minare dettagli e intervenire sul colori a fini non 
solo estetici: le sue immagini «perfette» sono ste- 
reotipi del rapporto massificato che lega l’uomo 
moderno al suo ambiente. 
guscio modanatura con concavità a forma di 
uarto di cerchio. 
ustavino pseudonimo di Gustavo Rosso (Tori- 
no 1881 - Milano 1950) illustratore italiano. Colla- 
borò a riviste e periodici (tra gli altri, il «Corriere 
dei piccoli» e «Il lavoro» di Genova) e illustrò nu- 
merosi classici della letteratura, tra cui Peter Pan 
di J. Barrie (1922), Le confessioni di un italiano di 
I. Nievo (1931), I! circolo Pickwick di Ch. Dickens 
(1946), / promessi sposi di A. Manzoni (1949). Ti- 
pici della sua cifra stilistica, un realismo attento 
alla resa dei particolari e un raffinato uso del chia- 
roscuro. 
Guston Philip (Montreal 1913 - Woodstock 
1981) pittore statunitense. Inizialmente vicino al- 
la maniera della Scena americana, realizzò negli 
anni Trenta decorazioni murali per il Federal Art 
Projects. Dal realismo dei primi lavori è passato, 
nel corso degli anni Quaranta, all’astrattismo ge- 
stuale, divenendone uno dei maggiori esponenti. 
La sua pittura, che si distingue nell’ambito del 
movimento per una minore violenza del gesto e 
per una ricerca di tonalità pastello (non a caso è 


anche definita «impressionismo astratto») tende 
a evocare liricamente forme e paesaggi mediante 
una delicata stesura del colore (L’orologio, 1956- 
57, New York, Mus. of Mod. Art). Dalla seconda 
metà degli anni Sessanta ha sviluppato una sin- 
golare figurazione narrativa, rielaborando con 
estrema originalità modi e motivi iconografici 
della cultura underground e del fumetto (Angolo 
di città, 1968, Palm Beach, Edward R. Broida 
Trust). 

Gutai associazione artistica giapponese d’avan- 
guardia fondata nel 1951 a Osaka da Jiro Yo- 
shihara (1905-72) e scioltasi alla sua morte. Trai 
suoi membri figuravano Akira Kanayama (n. 
1924), Sadamasa Motonaga (n. 1922), Saburo 
Muratami (n. 1925), Shozo Shimamoto (n. 
1928), Atsuko Tanaka (n. 1932), Tsuruko Ya- 
masaki (n. 1929), Kazuo Shiraga (n. 1924), Mi- 
chio Yoshihara (n. 1933), Masatoshi Masanobu 
(n. 1911). Per G. erano fondamentali sia la com- 
ponente gestuale della tradizione pittorica giap- 
ponese, connessa alla cultura zen, sia la sensibi- 
lità per i materiali, nel quadro di un rapporto 
organico dell’uomo con una natura in continua 
trasformazione. Per tali ragioni negli artisti del 
gruppo G. sono stati visti elementi di contiguità 
con l’informale, ma il loro lavoro artistico, im- 
plicante un’idea d’intervento complessivo sul- 
l’ambiente, fu altrettanto importante per le spe- 
rimentazioni occidentali sia in ambito cinetico- 
programmato sia nel campo degli happenings, 
delle performances e dell’environmental art de- 
gli anni Settanta. 

Gutfreund Otto (Dvur Kralové 1889 - Praga 
1927) scultore ceco. Dopo l’apprendistato presso 
la Scuola di ceramica a Becyne e l’Istituto di arti 
applicate a Praga, un viaggio a Parigi (dove fre- 
quentò nel 1909-10 l’atelier della Grande Chau- 
mière di E.- A. Bourdelle) e la scoperta delle ope- 
re di Picasso e Braque lo portarono a sperimen- 
tare la scomposizione cubista in scultura (// vio- 
loncellista, 1912, Bochum, Mus.). Al rientro a 
Praga piegò la sintassi cubista a inflessioni espres- 
sioniste (Busto cubista, 1912-13, Londra, Tate 
Gall.), esito della meditazione sulla torsione mi- 
chelangiolesca (Angoscia, 1911, Praga, Narodni 
Gal.) e sul modellato sensibile alla luce di Dau- 
mier (Amleto, 1911-12, Praga, Narodni Gal.), se- 
condo una formula che lo avvicina per intenti al 
praghese Gruppo dei Plastici. Dopo la guerra 
(cui partecipò arruolato nell’esercito francese) 
adottò uno stile naturalistico ricco di inflessioni 
moderniste così come di prestiti dal repertorio 
folclorico. 

Guttuso Renato (Bagheria, Palermo, 1912 - Ro- 
ma 1987) pittore italiano. Compì gli studi classici a 
Palermo, dove frequentò la bottega di un pittore 
di carretti siciliani. Nel 1931 si trasferì a Roma ed 
espose alla 1 Quadriennale; ebbe rapporti con i 
pittori della scuola romana, da cui assorbì i primi 
elementi di uno stile tonale e di una reazione anti- 
Novecento. Dal 1935 al ’37 soggiornò a Milano, 
dove i contatti con R. Birolli, G. Manzàù, E. Persi- 
co, A. Banfi, B. Joppolo rafforzarono quelle posi- 
zioni, innestandole su basi politiche antifasciste. 
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«La Vucciria» (1974): olio su tela, cem 300x300. Palermo, 
Università. 


In questi anni G. si volse verso un’arte realistica, 
che raggiunse matura espressione in Fuga dall’Et- 
na (1939, Roma, Gall. Naz. d'Arte Mod.). Evi- 
denti sono gli elementi formativi del suo linguag- 
gio: il Picasso di Guernica (1937), il preespressio- 
nismo di Van Gogh, l’arte popolare, la «sicilia- 
nità» e 1 realisti francesi dell'Ottocento (il David 
del Marat assassinato, Géricault, Courbet). Nel 
1940si iscrisse al partito comunista. Tra il 1940 e il 
"42 partecipò al movimento milanese di + Cor- 
rente, cui nel 1941 diede una delle opere più rap- 
presentative, la Crocifissione (Velate, proprietà 
dell'autore), che fece scalpore per le trasgressioni, 
in senso realista, dell’iconografia tradizionale. Nel 


1943, a Roma, entrò nella resistenza e dipinse a 
inchiostri colorati la serie di tavole del Gott mit 
uns (1943-45). Nel dopoguerra partecipò al Fron- 
te nuovo delle arti con opere di tematiche sociali 
e, formalmente, di matrice neocubista (L'occupa- 
zione delle terre incolte in Sicilia, 1947, Budapest, 
Mus. Naz. di Belle Arti). Quando, nel 1948, il 
Fronte si sciolse, G. fu tra gli animatori del movi- 
mento realista, orientando la propria pittura in di- 
rezione neonaturalistica e fortemente didascalica 
(Occupazione delle terre incolte in Sicilia, 1949-50, 
Dresda, Gemiildegal.; La battaglia di Ponte Am- 
miraglio, 1952, Milano, Biblioteca Feltrinelli; 
Buogie-Woogie, 1953-54, Monaco, Neue Staat- 
sgal.; La spiaggia, 1955-56, Parma, Gall. Naz.). 
Dopo tale stagione, propriamente realista, a par- 
tire dal 1958 accolse influenze espressioniste ed 
elementi di rinnovamento formale che aggiorna- 
rono il suo realismo a una maniera da tutti i punti 
di vista più libera (La discussione, 1959-60), Lon- 
dra, Tate Gall.). Tra le opere più interessanti del- 
l’ultima fase della sua produzione, Giornale mu- 
rale del maggio 1968 (1968, Aquisgrana, Gall. Al- 
ten Kurhaus), / funerali di Togliatti (1972, Bolo- 
gna, Gall. d'Arte Mod.); La Vucciria (1974, Paler- 
mo, Università) e Caffè Greco (1976, Colonia, 
Ludwig Mus.). Ha pubblicato la raccolta di scritti 
Mestiere di pittore (1972). 

Guys Constantin (Flushing 1802 - Parigi 1892) 
disegnatore francese. Nato in Olanda, nel 1840 
fu tra i fondatori del periodico inglese «Illustra- 
ted London News». Stabilitosi a Parigi verso la fi- 
ne degli anni Cinquanta, acquistò fama con le sue 
illustrazioni di libri e con una serie di disegni e ac- 
querelli che offrono un frizzante resoconto di 
scene e occasioni mondane. La maggior parte 
delle sue opere è conservata al Mus. Carnavalet 
di Parigi. 

Gwathmey Charles + Five Architects. 


Haacke Hans (Colonia 1936) artista tedesco. Vi- 
cino inizialmente al Gruppo Zero, ha sviluppato 
negli anni Sessanta sperimentazioni processuali su 
fenomeni fisici e climatici come pesantezza, eva- 
porazione, condensazione, circolazione di fluidi 
(Scatole d'acqua fluttuante; Cubi di condensazio- 
ne). Dopo il 1965, ha impresso alla sua ricerca una 
più marcata impronta concettuale e ideologica in- 
dagando, attraverso questionari, scritti, fotografie 
e dati statistici, lo stretto intreccio tra sistema eco- 
nomico-politico e sistema dell’arte (Shapolsky et 
al. Manhattan real estate Holdings, 1971). Di gran- 
de impatto la sua installazione nel padiglione te- 
desco alla Biennale di Venezia del 1993: un pavi- 
mento di marmo ridotto in pezzi irregolari e in- 
stabili sotto i passi dei visitatori, evocante una si- 
nistra scena di devastazione. 

Haas Ernst (Vienna 1921 - New York 1986) foto- 
grafo statunitense di origine austriaca. Iniziò l’atti- 
vità nel 1947 collaborando a «Heute», rivista sta- 
tunitense per i territori occupati. Un suo servizio 
sul ritorno a casa dei prigionieri di guerra fu ripre- 
so da «Life» e gli fruttò un contratto con l'agenzia 
Magnum. Dal 1951, trasferitosi a New York, la- 
vorò sulle potenzialità del colore e sulla tecnica del 
«mosso». Dal 1956 H. ha lavorato anche come di- 
rettore della fotografia in produzioni cinematogra- 
fiche. Tra le sue pubblicazioni: La creazione 
(1971), In America (1975), Pellegrinaggio hima- 
layano (1978). 

Hablik Wenzel (Brux 1881 - Itzehoe 1934) pitto- 
re e architetto tedesco. Lavorò inizialmente co- 
me carpentiere; dal 1908 cominciò a disegnare 
fantasie architettoniche, con esiti riconducibili al 
clima dell'espressionismo. Membro dell’ Arbeit- 
srat fiir Kunst (1919) e vicino alla cerchia di B. 
Taut, propose in disegni visionari (raccolti in Cy- 
clus Architektur, 1925) )a sua versione di una uto- 
pica «architettura alpina», peraltro mai tradotta 
in costruzioni reali, fatta di forme cristalline, 
enormi cupole su interi territori, strutture volanti. 
Hackaert Jan (Amsterdam 1628-99) pittore e in- 
cisore olandese. Viaggiò a lungo in Italia e in Sviz- 
zera (tra il 1653 e il 1658) e dipinse raffinati pae- 
saggi che ben si inseriscono nella corrente «italia- 
nizzante» per l'equilibrio compositivo e la calda 


intonazione cromatica ( Lago Trasimeno, Amster- 
dam, Rijksmus.). 

Hackert Jakob-Philipp (Prenzlau 1737 - San Pie- 
ro di Careggi, Firenze, 1807) pittore tedesco. Do- 
po aver studiato all'Accademia di Berlino, viaggiò 
in Svezia e a Parigi; visse in Italia dal 1768. Lavorò 
dapprima a Roma, poi dal 1786 a Napoli, come 
pittore di corte di re Ferdinando iv, e infine a Ca- 
reggi, presso Firenze. Le sue numerose vedute 
rendono il paesaggio in maniera estremamente 
minuziosa, pur nell’ambito di un gusto che si ri- 
porta in modolato alla tradizione classicista, da N. 
Poussin a C. Lorrain (Cascata presso Tivoli, Vien- 
na, Gemàaldegal.; Caccia alle folaghe nel lago di 
Fusare, Napoli, Mus. di Capodimonte). 

Hadid Zaha (Baghdad 1950) architetto iracheno. 
Trasferitasi a Londra nel 1972, ha mostrato nei 
primi lavori una certa predilezione per il linguag- 
gio del costruttivismo russo degli anni Venti ad ar- 
ricchimento della tendenza modernista di fondo. 
In seguito ha ottenuto notorietà internazionale 
grazie all’attiva partecipazione al dibattito teorico 
e alla realizzazione di opere connotate da grande 
originalità, vicine al + decostruttivismo. Tra le 
sue realizzazioni si ricordano: il club The Peak a 
Hong Kong (1983), il bar ristorante Moon-Soon a 
Sapporo (1990), la caserma dei pompieri Vitra 
(1990-93) e il Palazzo delle esposizioni (1999) a 
Weil am Rheim, la Cardiff Bay Opera House 
(1994), il Centro di arte contemporanea a Cincin- 
nati (1998-2001), e il progetto per il Centro nazio- 
nale per le arti contemporanee a Roma (1998). 
Hains Raymond + Nouveau Réalisme. 
Hajek- -Halke Heinz (Berlino 1898- s- CX 


suoi libri più im- 
Bifiiiie (1955), Magia 
della PO fia a colori (1999), Grafica della luce 
(1964), Immagini astratte su pellicola (1965). 
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hallenkirche tipo di basilica, assai diffuso in Ger- 
mania, con navate della stessa altezza e larghezza. 
Haller Hermann (Berna 1880 - Zurigo 1950) scul- 
tore svizzero. Studiò architettura e pittura a Mo- 
naco e Stoccarda. A Roma (1901 e 1905) si iniziò 
alla scultura, fortemente influenzato dall'arte 
classica. A tale modello rimase fedele nei suoi te- 
mi preferiti, il nudo femminile e il ritratto, nono- 
stante un processo di stilizzazione avviato durante 
il soggiorno parigino (1907-14). 

Halley Peter (New York 1953) pittore e teorico 
statunitense. I suoi grandi dipinti astratti ad am- 
pie campiture geometriche, realizzati con mate- 
riali industriali e vernici fluorescenti, program- 
maticamente allusivi alla rigidità delle strutture 
socio-economiche del tardo capitalismo e fonda- 
ti sulle teorie di M. Foucault e J. Baudrillard, si 
inscrivono nella eterogenea corrente del neo-geo 
(neo geometric conceptualism), che recupera in 
chiave postmoderna linguaggi e forme del co- 
struttivismo, del minimalismo, della pop art e 
della color field painting, e a cui aderiscono an- 
che A. Bickerton e J. Koons. Il successo del grup- 
po è sancito da una collettiva alla Sonnabend 
Gall. nel 1986. H. ha pubblicato anche numerosi 
saggi di arte ed estetica (Saggi 1981-87, 1989), tra 
cui La crisi della geometria. 

Hallstatt, cultura di termine che designa una cul- 
tura europea della prima età del ferro, che prende 
il nome da H,., centro dell'Austria Superiore, dove 
nel 1846 fu scoperta un'importante necropoli. Si 
designano «hallstattiane» altre culture coeve nei 
Balcani, nella Francia meridionale, nella penisola 
iberica, che presentano analogie formali e stilisti- 
che con la cultura di H. vera e propria: spesso l’e- 
spressione si identifica con il concetto di prima età 
del ferro in Europa. L'area di diffusione della cul- 
tura di H. abbracciava il territorio a nord delle Al- 
pi dalla Borgogna fino all'Ungheria occidentale. 
Erede diretta della cultura dei + campi di urne, 
quella di H. ebbe inizio nel corso del sec. vii a.C. 
La nostra principale fonte di conoscenza della cul- 
tura di H. è rappresentata dalle necropoli. Una 
caratteristica quasi generale è costituita dalle tom- 
be a tumulo, al cui centro spesso si trova una ca- 
mera mortuaria in legno, a forma di casa. Dalla 
Boemia alla Francia erano frequenti le tombe a 
carro, nelle quali insieme al defunto veniva sep- 
pellito un carro a quattro ruote con rivestimenti 
bronzei. Differenze tipologiche regionali sono 
evidenti nella ceramica: policroma, con decora- 
zioni geometriche a intaglio e a stampo, riempite 
poi di colore bianco, rosso o nero grafite ad Alb 
Salem (altopiano elvetico, Baden, Wiirttemberg); 
dipinta in nero o rosso su fondo giallo chiaro nel- 
la zona bavarese; applicazione sulla ceramica di 
ornamenti metallici per disegnare motivi geome- 
trici o applicazione di figurine di piombo o di ter- 
racotta sulla spalla del vaso, nei territori orientali 
(per es. Gemeinlebarn e Fréòg in Austria). Nelle 
tombe principesche della zona di Mussalia (cioè 
Marsiglia, 600 a.C.) sono stati scoperti inoltre 
molti vasi di bronzo importati dall’Etruria o dalla 
Magna Grecia. Fra questi ritrovamenti è la tomba 
a carro di una principessa scoperta nel 1953 a Vix 


presso Chàtillon-sur-Seine, che conteneva, oltre a 
un ricco corredo di oggetti hallstattiani, ceramica 
attica a figure nere. coppe, bacini e brocche pre- 
ziosi, di fabbrica etrusca e greca, anche un cratere 
di bronzo, fabbricato probabilmente in Magna 
Grecia, che è il più grande vaso metallico perve- 
nuto dall'antichità. 

La cultura di Hallstatt ebbe termine verso l’inizio 
del sec. v a.C. proprio nei territori di più intenso 
contatto con il mondo classico, nei quali si formò 
la nuova cultura di La + Tène, mentre in altre re- 
gioni perdurò per tutto il sec. v e parte del iv a.C., 
finché le subentrò la cultura dei celti (+ celtica, ar- 
te) diffusisi nella pianura pannonica e nei Balcani. 
Hals Frans (Anversa 158@ ca - Haarlem 1666) pit- 
tore olandese. Stabilitosi a Haarlem con la fami- 
glia prima del 1591, fu allievo di K. Van Mander 
fino al 1603, formandosi quindi in ambiente ma- 
nierista. Iscritto alla gilda dal 1610, iniziò l’attività 
come pittore di genere (Banchetto nel parco, 1610 
ca, già a Berlino, distrutto), passando in seguito al 
ritratto, sia su commissione sia su modelli scelti 
dall’artista (donne, ragazzi, bevitori, vecchi). Ci 
restano circa 240 sue opere stilisticamente molto 
omogenee, caratterizzate soprattutto dalla ten- 
denza a una resa immediata e vivacissima del sog- 
getto attraverso una stesura pittorica a pennellate 
rapide e irregolari. Con il Banchetto degli ufficiali 
della guardia civica di San Giorgio (1616, Haar- 
lem, Frans Hals Mus.), H. stabilì per 1 ritratti di 
gruppo un nuovo schema compositivo che doveva 
diventare canonico per la pittura olandese, scon- 
volgendo gli inerti allineamenti dei personaggi e 
coinvolgendo questi ultimi in azioni che si colle- 
gano e articolano intorno alla tavola imbandita 
del «banchetto». La fortuna di questo nuovo tipo 
di ritratto di gruppo è testimoniata dai successivi 
sei grandi dipinti, raffiguranti «compagnie» della 
guardia civica, raccolti al Frans Hals Mus. di 
Haarlem. I ritratti singoli di questo periodo sono 
trattati con straordinaria sontuosità cromatica, le 
espressioni sono ridenti, i gesti vivaci (il Bevitore, 
Amsterdam, Rijksmus.; la Bohémienne, Parigi, 
Louvre; il Cavaliere sorridente, Londra, Wallace 
Coll.; i Due ragazzi che cantano, Kassel, Mus.); li 
distingue un gusto caravaggesco per i toni lumi- 
nosi, filtrato attraverso 1 pittori di Utrecht. Nel de- 
cennio 1630-40 H. raggiunse il culmine della po- 
polarità con opere, specie quelle su commissione, 
di estrema naturalezza, in antitesi con le eleganze 
troppo ricercate dei ritrattisti «aristocratici» (Co- 
niugi Van Hasselaer, Amsterdam, Rijksmus.; ri- 
tratti dei mus. di Rotterdam e Dresda): la vivacità 
del colore lascia il posto al predominio di tonalità 
scure con tocchi argentei e di intensi verdi oliva. 
L'attività dell'ultimo ventennio manifesta una cre- 
scente attenzione di H. per l'interiorità dell’indivi- 
duo, con uno stile alle volte severo (Uomo a mani 
giunte, Amsterdam, Rijksmus.), alle volte dram- 
matico nel colore gettato sulla tela a pennellate 
larghe e incrociate (Coniugi Gerhaerdts, Anversa, 
Mus. Royal des Beaux-Arts). per arrivare all’in- 
credibile modernità dei due ultimi capolavori, / 
reggenti e Le reggenti dell'ospizio dei poveri (1664. 
Haarlem, Frans Hals Mus.), nei quali i volti, le 
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1 «Ritratto coniugale» (1625): olio su tela, cm 140Xx166,5. Amsterdam, Rijksmuseum. 2 «Cavaliere sorridente» (1624): olio 


su tela, cm 86x68. Londra, Wallace Collection. 


mani, i colletti di un bianco abbagliante si con- 
trappongono ai neri su neri delle vesti e dello sfon- 
do. Gli allievi di H. (sebbene fra loro si trovassero 
pittori di notevoli qualità, come A. Van Ostade e 
A. Brouwer) non compresero la portata rivoluzio- 
naria della tecnica del maestro: una pittura di toc- 
co, di puro colore, realizzata direttamente sulla te- 
la (pare che H. non eseguisse mai studi preparato- 
ri); l’arte di H. fu, così, quasi del tutto ignorata dal- 
le generazioni successive. Fu riscoperta solo nel- 
l’Ottocento, quando costituì un riferimento essen- 
ziale per Courbet e soprattutto per Manet. 
Hamaya Hiroshi (Tokyo 1915 - Kanagawa 1999) 
fotografo giapponese. Iniziò la professione nel 
1937, dedicandosi alla fotografia di documenta- 
zione e di natura e viaggiando in molti paesi del- 
l'Asia, dell'Europa e dell'America. Dal 1960 ha 
collaborato con l'agenzia Magnum. Negli ultimi 
anni si è dedicato alla fotografia naturalistica. Fra 
le pubblicazioni più importanti: // paese della neve 
(1956), Paesaggi giapponesi (1964), Immagine la- 
tente, immagine residua (1971), Aspetti della natu- 
ra e Aspetti della vita (1981). 
Hamen y Leon Juan van der + Van der Hamen 
y Leon, Juan. 
Hamilton Gavin (Lanark 1723 - Roma 1798) pit- 
tore e antiquario scozzese. Dal 1748 trascorse la 
maggior parte della sua vita a Roma, dove diven- 
ne una figura di primo piano nei circoli neoclassi- 
ci. Esperto di marmi antichi e collezionista, parte- 
cipò a scavi archeologici. Come pittore predilesse 
composizioni storiche e mitologiche e prese parte 
alla decorazione del casino di Villa Borghese; par- 
ticolare diffusione ebbero i suoi quadri ispirati ai 

oemi omerici. 

amilton Richard (Londra 1922) pittore inglese. 
Ha compiuto gli studi alla Royal Academy e alla 
Slade School di Londra. E fra i precursori e tra i 
maggiori esponenti della pop art europea. Utiliz- 


zando immagini fotografiche e la tecnica del col- 
lage, la sua ricerca investe soprattutto le mitologie 
quotidiane del tempo presente, dal comfort do- 
mestico al feticismo automobilistico e all’erotismo 
mercificato (Che cosa esattamente rende le case 
moderne così diverse, così attraenti ?, 1956, Tubin- 
ga, Kunsthalle; $he, 1958-61, Londra, Tate Gall.). 
Hamm Manfred (Zwickau 1944) fotografo tede- 
sco. Formatosi a Ulm, dopo un viaggio con lunghi 
soggiorni in Australia e nei mari del Sud (1965), 
dal 1970 è stato fotoreporter a Berlino fino ad af- 
fermarsi sulla scena tedesca contemporanea con 
una vasta produzione, caratterizzata dalla nitida 
oggettività dell'immagine e incentrata su due 
grandi filoni, ripresi nei suoi libri fotografici: quel- 
lo dell’architettura e dell'archeologia industriale 
(La morte della tecnica, 1981; Archetipi dell’uto- 
pia, 1992; Ludwig Persius, 1993) e quello del pae- 
saggio urbano (Berlino, 2000). 

Hammershgi Vilhelm (Copenaghen 1864-1916) 
pittore danese. Formatosi all’ Accademia con F. 
Vermehren, ruppe ben presto con il mondo arti- 
stico ufficiale per dar vita all'esposizione indipen- 
dente del 1891. Intraprese frequenti viaggi e sog- 
giorni in Italia, Gran Bretagna, Germania e Fran- 
cia. Artista tra i più originali sul finire del sec. xix, 
dipinse paesaggi e ritratti, ma è noto soprattutto 
per i suoi enigmatici interni borghesi (Interno, 
1899, Londra, Tate Gall.), realizzati in una gam- 
ma ridotta di grigi e di bruni. Immersi in una luce 
nordica e in un'atmosfera atemporale, privi di 
azione e di elementi narrativi, i suoi dipinti ema- 
nano un fascino metafisico. 

haniwa statuetta funeraria di terracotta caratteri- 
stica della più antica arte giapponese. Le h. ripro- 
ducevano figure umane e animali ed erano desti- 
nate a tener compagnia al defunto, attorno alla 
cui tomba venivano collocate erette e con la base 
interrata. 
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Hankar Paul (Frameries 1859 - Bruxelles 1901) 
architetto e decoratore belga. Fu in Belgio, con H. 
Van de Velde e V. Horta, una delle personalità di 
maggior spicco nell’ambito della poetica e del gu- 
sto art nouveau, condotti nelle sue opere a una 
sorta di razionalismo costruttivo che rifiuta l’eclet- 
tismo storicistico per una più libera e fantasiosa 
ricerca decorativa desunta da motivi orientali. Fra 
le sue realizzazioni a Bruxelles, oltre agli arreda- 
menti (notevoli quelli dei negozi Niguet, 1897, e 
New England, distrutti), si ricordano la Casa 
Chamberlain (1897) e la Casa Kleyer (1898) e i 
progetti per la Cité des Artistes. H. disegnò inoltre 
mobili e oggetti in ferro di raffinato gusto lineare. 
Hannong (sec. xvi) famiglia di maiolicari alsa- 
ziani di origine ispano-olandese. KARL FRANZ 
(Maastricht 1669 - Strasburgo 1739) introdusse 
nella manifattura di Strasburgo una maiolica a 
smalto bianco di eccezionale qualità, con ornati a 
due o più motivi intrecciati con pendenti (/ambre- 
quins). Suo figlio PAUL ANTON (Magonza 1700 - 
Strasburgo 1760) ne continuò l’attività; costretto 
ad abbandonare Strasburgo dalle leggi francesi 
che proteggevano le porcellane di stato di Vincen- 
nes, fondò la manifattura di porcellane di 
Frankenthaler (1755-99), presso la quale lavoraro- 
no J.W. Lanz, K. Link, K.G. Liick, J.P. Melchior. 
Hansen Christian Frederick (Copenaghen 1756- 
1845) architetto danese. Dopo gli studi accademi- 
ci, iniziati nella sua città e completati in Italia e 
Germania, fu attivo nello Holstein (1783-84), di- 
ventando insegnante (1791) e quindi direttore 
dell’Accademia di Copenaghen. Fu tra 1 principa- 
li esponenti della cultura neoclassica in Danimar- 
ca, e ne diede i più significativi esemplari architet- 
tonici con il municipio (1805-15), ora Palazzo di 
giustizia, e la Cattedrale di Nostra Signora (1811- 
25) 

Hansen Hal + Fluxus. 

Hanson Duane (Alexandria, Minnesota, 1925 - 
Boca Raton, Florida, 1996) scultore statunitense. 
Considerato fra i più rappresentativi esponenti 
dell’+ iperrealismo, dalla fine degli anni Sessanta 
ha raffigurato la piccola borghesia americana nel- 
la sua più banale e rassegnata quotidianità. Nelle 
sue opere — realizzate in scala naturale attraverso 
calchi, per lo più in resina di poliestere e fibra di 
vetro (ma anche in bronzo), poi dipinte e comple- 
tate da accessori autentici — ha fissato «tipi» uma- 
ni come il poliziotto, la casalinga, l'operaio, la 
donna delle pulizie, il turista. Tra le più note, 
quella raffigurante la casalinga sciatta, trasandata 
e annoiata che spinge il carrello della spesa (Su- 
permarket Lady, 1970, Aachen, Ludwig Forum 
fiir Internat. Kunst). 

Hans von Kulmbach + Siiss von Kulmbach, Hans. 
Hans von Tùbingen (Tiibingen 1405 ca - Wiener 
Neustadt 1462) pittore tedesco. Attivo prevalen- 
temente in Austria, condusse una bottega a Wie- 
ner Neustadt. Viene identificato da gran parte 
della critica con il Meister der Sankt Lambrechter 
Votivtatel (o Maestro dell'altare di Sankt Lam- 
brecht), uno dei più interessanti artisti della regio- 
ne danubiana legati alla cultura gotica internazio- 
nale, autore dell'ancona dell'abbazia di Sankt 


Lambrecht (ora a Graz, Landesmus. Joanneum) 
e di un gruppo di tavole in collezioni private e nel 
Mus. Mittelalterlicher Osterreichischer Kunst di 
Vienna (Crocifissione, De posizione della croce). 
happening (ingl., «evento», «accadimento») pra- 
tica artistica con carattere di spettacolo che asso- 
cia diversi generi (musica, parola, danza, pittura, 
scultura, video); è basata sull’improvvisazione e 
sulla casualità (a partire da un canovaccio minimo 
ma senza una vera regia come nella performance) 
e sul coinvolgimento del pubblico, invitato a pren- 
dere parte all’azione con modalità di volta in vol- 
ta diverse così da determinarne imprevedibili e 
inediti sviluppi; secondo una definizione di R. 
Rauschenberg, l’h. mira a «colmare il vuoto tra 
arte e vita», tra progetto artistico ed evento spon- 
taneo. Sebbene preceduti da performances realiz- 
zate in ambito futurista, Bauhaus, surrealista, da- 
da e Gutai, gli h. sono un fenomeno tipico della 
scena artistica americana della seconda metà de- 
gli anni Cinquanta del Novecento, scaturito dal- 
l'action painting, con la sua tensione a estendere 
lo spazio pittorico, e dagli insegnamenti di J. Ca- 
ge, che nel 1952, al Black Mountain College 
(North Carolina), orchestrò con M. Cunningham, 
D. Tudor e R. Rauschenberg The Event, una sto- 
rica serata in cui si fusero musica, danza, poesia e 
pittura. Nel 1959, il suo allievo A. Kaprow pre- 
sentò il primo h. pubblico alla Reuben Gall. di 
New York (18 Happenings in sei parti). Negli an- 
ni successivi h. furono organizzati anche da J. Di- 
ne, D. Higgins, C. Oldenburg e R. Whitman (riu- 
niti, con Kaprow, nel collettivo Ray Gun). Negli 
anni Sessanta, grazie all’apporto di + Fluxus, l’h. 
divenne parte integrante della sperimentazione di 
vari movimenti (Wiener Aktionismus, Cobra, 
Gruppo Zero, Internazionale situazionista) e di 
singoli artisti (J. Beuys, P. Manzoni). 

hard edge (ingl., «contorno netto, rigido») espres- 
sione (proposta dal critico statunitense J. Langsner 
nel 1958 e ripresa da L. Alloway) che indica una 
corrente pittorica contemporanea affermatasi negli 
Stati Uniti tra la fine degli anni Cinquanta e l’inizio 
dei Sessanta del Novecento in contrapposizione al- 
l’esasperata gestualità ed emotività dell’action 
painting. Nella linea analitica che muove da A. 
Reinhardt e B. Newman e sfocia nel minimalismo, 
l’h.e. persegue un rigoroso astrattismo geometrico 
(distinto però da quello europeo e dalle coeve 
esperienze di op art), caratterizzato da superfici 
piatte e uniformi, zone di colore nettamente distin- 
te e dai contorni definiti, uso del colore non espres- 
sivo e non atmosferico, identità di immagine e sup- 
porto con ricorso spesso a tele sagomate (shaped 
canvas). Tra i maggiori esponenti di questo indiriz- 
zo, E. + Kelly, K. + Noland, e F. +» Stella. 
Hardouin-Mansart Jules + Mansart, Jules Har- 
douin. 

Haring Hugo (Biberach 1882 - Goòppingen 1958) 
architetto e teorico tedesco. Allievo di Th. Fischer 
e maestro di H. Scharoun, giunse all’espressioni- 
smo attraverso la sua predilezione per le forme 
gotiche, nelle quali vedeva la possibilità di realiz- 
zare un rapporto organico tra forma e funzione, 
approfondito anche nei suoi numerosi scritti teo- 
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rici. Tra le sue opere si ricordano la fattoria mo- 
dello del Gut Garkau a Lubecca (1924-25), le ca- 
se a schiera di Berlino-Zehlendorf (1926-27) e le 
case al quartiere Siemenstadt (1929-30), in colla- 
borazione con W. Gropius. 

Haring Keith (Reading, Pennsylvania, 1958 - 
New York 1990) artista statunitense. Alla fine de- 
gli anni Settanta, dopo regolari studi artistici alla 
School of Visual Arts di New York con K. Son- 
nier e J. Kosuth, entrò in contatto con l’ambiente 
del graffitismo urbano newyorkese (in particolare 
con J.-M. Basquiat), divenendone uno dei prota- 
gonisti. I suoi lavori, di scala differente — dai mu- 
rali (Muro di Berlino 1986; Pisa, Chiesa di 
Sant'Antonio, 1989) ai gadgets decorativi (poster, 
capi di abbigliamento giovanile, sculture colorate 
in metallo, vasi in terracotta, totem) — sono carat- 
terizzati da un vivace intreccio di motivi ideogra- 
fici in perpetua metamorfosi e da una folla bruli- 
cante di figurine stilizzate, dai colori squillanti e 
dai contorni netti e spessi («bambini radioattivi», 
figure umane con testa di televisore o di animale, 
idoli, angeli, robot, croci, dischi volanti) che attin- 
gono da un lato al repertorio dei cartoons e dal- 
l’altro a un patrimonio segnico-calligrafico di ori- 
gine tribale. Ricorrenti nella sua produzione temi 
impegnati come la difesa dei diritti dei bambini, la 
denuncia del rischio nucleare, le campagne contro 
il razzismo € l'AIDS. 

Harnett William Michael (Clonakilty, Irlanda, 
1848 - New York 1892) pittore statunitense. Con 
R. Peale e I. Peto, è uno dei grandi pittori di natu- 
re morte del realismo americano dell'Ottocento; 
offrì le sue prove migliori nel genere del trompe- 
l'oeil. Panoplie di caccia, lanterne, libri e strumen- 
ti musicali, raffigurati con ossessiva precisione, si 
caricano di simboli come nella contemporanea 
produzione letteraria di N. Hawthorne (Dopo la 
caccia, 1885, San Francisco, Palace of the Legion 
of Honor). 

Harrison Peter (York, Gran Bretagna, 1716 - 
New Haven, Connecticut, 1775) architetto statu- 
nitense. Con una serie di edifici come la Redwood 
Library di Newport, Connecticut (1748-49), la 
King's Chapel di Boston (1749-54), la Touro Sy- 
nagogue di Newport (1759-63), e la Christ Church 


di Cambridge, Massachusetts (1761), fu tra gli ini- 
ziatori del neoclassicismo americano. 

Harrison & Abramovitz studio di architettura 
statunitense attivo tra il 1945 e il 1976. Fu fondato 
da Wallace K. Harrison (Worcester, Massachu- 
setts, 1895 - New York 1981), uno dei progettisti 
del Rockefeller Center di New York (1931-40), e 
Max Abramovitz (Chicago, Illinois, 1908). Le nu- 
merose realizzazioni rappresentano declinazioni 
più o meno innovative dei caratteri dell’Interna- 
tional style negli Stati Uniti, tra i quali l’uso diffu- 
so del curtain-wall e la predominanza di volumi 
scatolari. Tra le principali opere, la sede dell’onu 
a New York (1947-53), Il Alcoa Building a Pitt- 
sburgh (1953), la sede della Wachovia Bank di 
Charlotte (1958), il Metropolitan Opera House a 
New York (1961-62). 

Hartley Marsden (Lewiston, Maine, 1877 - Ell- 
sworth, Maine, 1943) pittore statunitense. I suoi 
primi lavori furono influenzati dai postimpressio- 
nisti francesi e da G. Segantini (Lago di monta- 
gna, autunno, 1908, Washington, Phillips Coll.). 
Faceva parte del gruppo del fotografo e gallerista 
A. Stieglitz, che nel 1912 finanziò un suo viaggio a 
Parigi. Fu poi a Berlino, dove conobbe l’espres- 
sionismo tedesco: vi dipinse una serie di notevoli 
nature morte, tendenzialmente astratte, ispirate 
agli emblemi del militarismo tedesco (Pittura, n. 5, 
1914-15, New York, Whitney Mus. of American 
Art). Di ritorno negli Stati Uniti, eseguì altri lavo- 
ri astratti, di derivazione cubista (Movimento 2, 
1916, Hartford, Connecticut, Wadsworth Athe- 
neum). Nuovamente in Europa, nel 1926 si stabilì 
ad Aix-en-Provence dove, in omaggio a Cézanne, 
realizzò vedute della montagna Sainte-Victoire; 
tornato negli Stati Uniti, riprese la figurazione de- 
gli inizi, romanticamente primitiva e memore del- 
la tormentata immaginazione di un maestro ame- 
ricano del sec. xix, A.P. Ryder, in opere ispirate 
alla sua terra d’origine, il Maine (Ultima cena dei 
pescatori - Nova Scotia, 1940-41, New York, Coll. 
Neuberger). 

Hartung Hans (Lipsia 1904 - Antibes 1989) pitto- 
re tedesco. Compì studi artistici e musicali a Dre- 
sda e Monaco, con prime esperienze figurative ca- 
ratterizzate da influenze espressioniste. Dagli ac- 
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«T 1961-68»: acrilico su tela, cm 
92x150. Parigi, coll. priv. 
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querelli e disegni a inchiostro del 1922 si volse al- 
l’astrazione. Nel 1935 si trasferì a Parigi. H. rifiuta 
sia la sistematicità di V. Kandinski] sia l'estetica 
postcubista francese, a favore di una libera pittura 
di segni e di gesti in grado di esprimere la durata 
attraverso il continuo evolversi degli schemi for- 
mali. Protagonista del tachisme europeo, ha por- 
tato al suo culmine il processo dell’automatismo: 
solo il gesto, segno della improvvisazione psichica 
diretta, resta evidenziato sulla tela. La mano del- 
l’artista delinea andamenti, grovigli, profili che 
traggono la loro forza espressiva dalla quantità di 
energia del gesto (Composizione, 1946, Parigi, 
Mus. d’Art Mod. de la Ville; T 1956-14, 1956, Pa- 
rigi, Mus. Nat. d'Art Mod.). 

Harunobu Suzuki, Hozumi Jihei detto (Tokyo 
1725-70) pittore e incisore giapponese. Fra i mag- 
giori artisti dello stile Ukiyo-e, raffinato disegna- 
tore, dal 1765 fu autore di stampe policrome dai 
toni delicati e dalle ricchissime sfumature, in cui 
raffigurò interni e scene galanti e rinnovò l’arte 
del ritratto femminile (Danzatrice su fondo gri- 
gio, Parigi, Mus. Guimet). 

Harwood Francis (Inghilterra, prima metà del 
Settecento - Firenze 1783) scultore inglese. Fu at- 
tivo a Firenze insieme ad altri scultori per la Por- 
ta a San Gallo, opera che gli procurò una certa fa- 
ma nella colonia inglese che gli commissionò di 
frequente copie da sculture antiche. Tra le sue po- 
che opere note, si segnalano uno straordinario 
Busto di negro in pietra di paragone (1758, Los 
Angeles, Paul Getty Mus.) e il busto ritratto di 
Antonio Cocchi (Firenze, coll. priv.). Il suo stu- 
dio, descritto come gremito di copie dall’antico, di 
vasi e di camini fu visitato dal Canova. 

Haskell Francis (Londra 1928 - Oxford 2000) sto- 
rico dell’arte inglese. Professore a Oxford, ha con- 
dotto studi pionieristici di storia sociale dell’arte e 
di storia del gusto indagando il complesso mondo 
della committenza nell’Italia del Seicento (Mece- 
nati e pittori. Studio sui rapporti fra arte e società 
italiana nell'epoca barocca, 1963), il collezionismo 
nel tardo Settecento (Riscoperte nell'arte. Aspetti 
del gusto, della moda e del collezionismo, 1976), la 
passione per l’antichità dal rinascimento al Nove- 
cento (L'antico nella storia del gusto. La seduzio- 
ne della scultura classica, 1500-1900, 1981), sem- 
pre attento alle reazioni del pubblico nei confron- 
ti della creazione artistica (Le metamorfosi del gu- 
sto. Studi su arte e pubblico nel xvm e xx secolo, 
1987; Le immagini della storia. Arte e interpreta- 
zione del passato, 1993). 

Hassam Childe (Dorchester, Massachusetts, 1859 
- East Hampton, New York, 1935) pittore e inci- 
sore statunitense. Cominciò la sua carriera come 
illustratore di libri per bambini. Nel 1883 compì il 
suo primo viaggio in Europa; vi tornò nel 1886 sta- 
bilendosi per tre anni a Parigi, dove studiò presso 
l’Académie Julian subendo l'influsso della pittura 
impressionista nei temi (pittoreschi scorci cittadini, 
figure femminili) e nello stile. Fu attento alla resa 
atmosferica e agli effetti di luce (Giorno di pioggia 
a Boston, 1885, Toledo, Ohio, Mus. of Art) ma 
senza mai dissolvere la solidità e la forma delle fi- 
gure, com'è tipico dell’îm pressionismo americano. 


Famosa la sua serie di dipinti (New York, 1916-18) 
con sbandierate e parate patriottiche, ispirata alla 
celebre opera di C. Monet Rue Montorgueil im- 
bandierata (1878, Rouen, Mus. des Beaux-Arts). 
Hastings Thomas (New York 1860 - Mineola, 
Long Island, 1929) architetto statunitense. Legato 
all’accademismo classicista, aprì nel 1884 uno stu- 
dio con J.M. Carrère. Tra i suoi progetti persona- 
li sì ricordano gli edifici per il senato a Washing- 
ton (1906) e il War Memorial di Arlington. 
Hauser Arnold (Temesvar 1892 - Budapest 1978) 
storico e critico d’arte ungherese. Formatosi a 
Vienna, si trasferì nel 1938 in Gran Bretagna per 
motivi politici. Muovendo dai principi della scuo- 
la storicistica tedesca e dai relativi sviluppi so- 
ciologici, utilizzando spunti di vari maestri (da 
G. Simmel a E. Troeltsch, da M. Dvorak a K. 
Mannheim) e motivi della dottrina marxistica di 
G. Lukécs, ha elaborato una teoria dell’arte che 
collega le manifestazioni artistiche ai fenomeni 
socioeconomici. Tra le sue opere si ricordano: 
Storia sociale dell'arte e della letteratura (1953), Fi- 
losofia della storia dell'arte (1958) e, soprattutto, 
Sociologia dell'arte (1974). 

Hausmann Raoul (Vienna 1886 - Limoges 1970) 
pittore, scultore e scrittore austriaco. A Berlino 
dal 1900, fu influenzato dal cubismo e dall’espres- 
sionismo. Dal 1918 partecipò al movimento da- 
daista berlinese, dando un contributo particolar- 
mente significativo alla definizione dei principi 
del collage e del fotomontaggio, sia con interven- 
ti teorici (lo scritto Materiale di pittura scultura ar- 
chitettura, 1918) sia nella prassi artistica (Tatlin at 
home, 1920, Stoccolma, Mod. Mus.). 
Haussmann Eugène (Parigi 1809-91) urbanista 
francese. Prefetto della Senna dal 1853 al 1869, 
elaborò e diresse per incarico di Napoleone li un 
grandioso piano di ristrutturazione della capitale 
francese, motivato da preoccupazioni d’ordine 
politico (lo sventramento dei vecchi quartieri, fo- 
colai d’insurrezione, e la facile percorribilità della 
metropoli da parte delle forze di polizia), ma an- 
che da esigenze economico-sociali, in conseguen- 
za della grande espansione della città. H. rinnovò 
ed estese la rete viaria, aprendo nuove arterie nel 
centro storico, e costruì quartieri periferici. Il suo 
piano, pur criticato per i contenuti antipopolari di 
alcune delle misure adottate, ebbe il merito di es- 
sere il primo tentativo di pianificare una grande 
città, intervenendo sui suo! aspetti funzionali, tec- 
nici e amministrativi. L'assetto della moderna Pa- 
rigi, incentrato sul sistema dei boulevards e su un 
vasto decentramento della funzione abitativa, ne 
fu determinato in modo decisivo e duraturo. 
Havlitek Josef (Praga 1899-1961) architetto ce- 
coslovacco. Esponente del funzionalismo ceco, si 
legò dapprima all'avanguardia costruttivista, poi a 
quella razionalista. Progettò case d’abitazione. 
edifici amministrativi e ospedali, interessandosi 
anche di progettazione urbanistica. Tra le sue 
opere, la più nota è la sede praghese del sindacato 
della Cassa generale delle pensioni (1929-33). 
Hawksmoor Nicholas (Ragnall. Nottinghamshi- 
re, 1661 - Londra 1736) architetto inglese. Assi- 
stente e collaboratore di Ch. Wren e quindi di J. 
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1 «/ Vespri siciliani» (1845-46): olio su tela, cm 255 X300. Roma, Galleria Nazionale d’ Arte Moderna. 2 «Matilde Juva 
Branca» (1851): olio su tela, cm 120 x94. Milano, Galleria d’ Arte Moderna. 


Vanbrugh, con il quale operò in stretta collabora- 
zione dal 1699 (Castle Howard, Yorkshire; 
Blenheim Palace, 1705-27; Seaton Delaval, 
Northumberland, 1720-21), svolse intensa attività 
professionale a Londra, dove fu uno dei membri 
più attivi della commissione che curava l’edifica- 
zione di 50 nuove chiese, a Cambridge e Oxford 
(Clarendon Building; All Souls’ College, 1716- 
35). Nelle sue architetture convergono le espe- 
rienze più svariate, dal barocco berniniano al pal- 
ladianesimo, con riprese di motivi classici ant 
Mary Woolnoth, 1717-27, Londra) e gotici (Saint 
George-in-the-East; Saint Anne Limehouse e 
Christ Church a Londra). 

Haydon Benjamin Robert (Plymouth 1786 - Lon- 
dra 1846) pittore inglese. Allievo di H. Fiissli alla 
Royal Academy dal 1804, in gioventù aspirò a di- 
venire il più grande pittore di storia del suo paese; 
ma nelle sue vaste composizioni di soggetto stori- 
co, religioso o mitologico restò nei limiti di un en- 
fatico classicismo di maniera. Nel 1827 fu incarce- 
rato per debiti e nello stesso anno dipinse L'’ele- 
zione per burla (Windsor, Coll. Reali) ispirata a 
un episodio avvenuto in prigione. Da questa data, 
H. si dedicò anche a soggetti di vita contempora- 
nea, con un realismo che si riallaccia alla tradizio- 
ne hogarthiana. Fu anche buon ritrattista (Word- 
sworth, 1842, Londra, Nat. Portrait Gall.). 

Hayez Francesco (Venezia 1791 - Milano 1882) 
pittore italiano. Allievo a Venezia dei tardosette- 
centisti pittori Maggiotto e Matteini, nel 1809 si 
trasferì a Roma, dove incontrò Canova (che sa- 
rebbe sempre stato, in seguito, suo protettore) ed 
entrò in contatto con gli ambienti classicisti e pu- 
risti, come rivelano le sue prime opere importanti 
(Rinaldo e Armida, 1813, Venezia, Gall. dell’Acc.; 
Ulisse alla corte di Alcinoo, 1816, Napoli, Mus. di 
Capodimonte). Dal 1820 lavorò a Milano, dove 
raccolse l'eredità di A. Appiani e di G. Bossi e ri- 
creò, sulle splendide spoglie del tardo neoclassico, 


una maniera accademica di grande mestiere e no- 
bile pathos. Il quadro Pietro Rossi prigioniero de- 
gli Scaligeri (1820, Milano, Brera) assunse, non 
appena comparso, il significato di manifesto del 
romanticismo storico. In opere come / Vespri sici- 
liani (1821-22, Milano, coll. priv.; altra versione 
del 1845-46 a Roma, Gall. Naz. d'Arte Mod.), 
Pietro l’Eremita predica la crociata (1829, Milano, 
coll. priv.), { profughi di Parga (1831, Brescia, Pin. 
Tosio-Martinengo), il tema storico adombra in 
realtà fatti e aspirazioni del risorgimento, con una 
grossa carica di partecipazione sentimentale; e 
questa è ancora più perspicua, sotto lo stringente 
rigore formale e il goduto colorismo, in alcuni 
soggetti amorosi o patetico-religiosi, di per sé si- 
gnificativi del gusto corrente (L'addio di Giulietta 
e Romeo, 1823, Tremezzo, Villa Carlotta; La 
Maddalena penitente, 1825, Milano, Gall. d'Arte 
Mod; Il bacio, 1859, Milano, Brera). Personalità 
dominante nell'ambiente milanese, H. godette 
anche il favore del governo austriaco (realizzò in 
Palazzo Reale il grande affresco con l’ Allegoria 
dell'ordine politico di Ferdinando 1, 1837, distrut- 
to). Amico di grandi personaggi come Manzoni, 
Rosmini, Rossini, ci ha lasciato di loro e delle 
grandi famiglie lombarde ritratti nei quali un luci- 
do decoro controlla l’intuizione del carattere; il 
meglio di questa sua produzione è da ricercarsi 
nei ritratti femminili: Matilde Juva Branca (1851, 
Milano, Gall. d'Arte Mod.), Principessa di 
Sant'Antimo (1840-44, Napoli, Mus. di San Marti- 
no). Nel 1850 fu nominato ordinario di pittura al- 
l'Accademia di Brera; nel 1855 ne assunse la dire- 
zione e nel 1860 ne divenne presidente. Il suo ma- 
gistero contò per artisti come D. Induno, M. Bian- 
chi, G. Bertini e altri. 

Hayter Stanley William (Londra 1901 - Parigi 
1988) pittore e incisore inglese. Chimico di forma- 
zione, lavorò inizialmente nell'industria petrolife- 
ra. Nel 1926 si stabilì a Parigi fondandovi l’Atelier 
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17, in cui vennero sperimentate innovative tecni- 
che di stampa e incisione e in cui operarono artisti 
come P. Picasso, M. Chagall, Y. Tanguy, A. Gia- 
cometti. Tra i primi esponenti del surrealismo, du- 
rante la guerra si trasferì a New York aprendovi 
un nuovo atelier, ma nel 1950 fece ritorno a Pari- 
gi per proseguirvi l’attività di incisore e pittore, 
segnata negli anni della maturità da un cromati- 
smo acceso e da una estrema fluidità di forme. 
Heartfield John, pseudonimo di Helmut Herzfel- 
de (Schmargendorf 1891 - Berlino Est 1968) grafi- 
co e scenografo tedesco. Studiò a Monaco e dal 
1913 a Berlino, dove nel 1915 conobbe G. Grosz 
ed entrò in contatto con gli ambienti culturali pro- 
gressisti berlinesi. Con il fratello Wieland Herzfel- 
de, scrittore, pubblicò la rivista «Die neue Jugend» 
(1916) e nel 1917 fondò le edizioni Malik. Mem- 
bro del Partito comunista, sì impegnò nell’organiz- 
zazione di gruppi artistici d'avanguardia: dal movi- 
mento dada (con G. Grosz, R. Hausmann, H. 
Héch, R. Huelsenbeck e altri) al Gruppo rosso 
(1924). Lavorò inoltre come scenografo al teatro 
di Reinhardt. Raggiunse i suoi risultati più signifi- 
cativi con la tecnica del fotomontaggio, che usò so- 
prattutto per la propaganda politica e la comuni- 
cazione di massa (dada-merika, con Grosz, 1919, 
coll. priv. Adolf il superuomo, 1932, coll. priv.). 
Rifugiatosi all'avvento del nazismo a Praga, poi a 
Londra, rientrò in Germania, nella RDT, nel 1950, 
dedicandosi alla scenografia e alla grafica. 

Heckel Erich (Dòbeln 1883 - Rudolfzell 1970) 
pittore tedesco. Studente di architettura alla 
Technische Hochschule di Dresda, maturò i pro- 
pri modi pittorici sotto l’influsso di E. Munch, del 
postimpressionismo, dei «primitivi» (Bambino se- 
duto, 1906, Berlino, Briicke Mus.). Nel 1905 fu tra 
1 fondatori del gruppo Die Briicke, fulcro dell’e- 
sperienza espressionista. La tradizione tedesca 
della xilografia, che praticò ampiamente (Le so- 
relle, 1905, Hannover, Sprengel Mus.), e l’espe- 
rienza dell’intaglio in legno (Signora con faz zolet- 
to, 1912, Berlino, Briicke Mus.) sì risentono anche 
nelle linee spezzate, nel segno aggressivo e nei 
piatti e stridenti campi cromatici della sua pittura. 
L’atmosfera angosciosa dei dipinti degli anni 
espressionisti (Roquatrol, 1917, Berlino, Briicke 
Mus.) si stempera gradatamente, dopo il 1920, in 
una più distesa pittura di paesaggi (Annwetler, 
1933, Berlino, Briicke Mus.). 

Heda Willem Claesz (Haarlem 1594 ca - 1680/82) 
pittore olandese. Scarse sono le notizie sulla sua 
vita e attività: il suo nome compare nei registri 
della gilda di Haarlem dal 1631, ma la sua prima 
opera firmata e datata risale a dieci anni prima 
(una Vanitas nel Bredius Mus. all’ Aia). Dipinse 
anche ritratti e scene religiose, ma la sua fama è 
legata alle nature morte. Dapprima influenzato 
dalla vivace tecnica esecutiva di F. Hals, si con- 
centrò gradualmente sulla modulazione di sottili e 
raffinatissimi effetti di luce, variando di poco le 
composizioni: un angolo di tavolo ricoperto da 
una tovaglia parzialmente ripiegata, con vasella- 
me d'argento e di cristallo, resti di cibo e, quasi 
immancabilmente, un limone mezzo sbucciato 
(Dessert, Parigi, Louvre; Tavola imbandita, Rot- 


terdam, Mus. Boymans-Van Beuningen). A parti- 
re dal quarto decennio del secolo le sue composi- 
zioni si caricano di elementi decorativi e gli sche- 
mi compositivi si complicano, con prevalenza, 
nelle opere tarde, del formato verticale (nature 
morte nei mus. di Amsterdam, Strasburgo e San 
Pietroburgo). 

Heem Jan de (Utrecht 1606-84) pittore olandese. 
Allievo di B. Van der Ast, nei primi anni di atti- 
vità dipinse semplici e vivaci composizioni di fiori, 
frutta e conchiglie, e (durante un soggiorno nella 
città universitaria di Leida) composizioni — cro- 
maticamente raffinatissime — di antichi codici, 
simbolo della vanitas della vita degli studiosi. Nel 
1635 si trasferì ad Anversa, dove rimase per il re- 
sto della sua vita, convertendosi, sulla spinta delle 
richieste deicommittenti e seguendo la tradizione 
della natura morta fiamminga, a rappresentazioni 
più sontuose, ricche ed esuberanti (Amsterdam, 
Rjiksmus.; Parigi, Louvre). La sua maniera tarda 
fu ripresa e continuata dal figlio CORNELIS (Leida 
1631 - Anversa 1695). 

Heemskerck Maarten van + Van Heemskerck, 
Maarten. 

Heine Thomas Theodor (Lipsia 1867 - Stoccolma 
1948) disegnatore e pittore tedesco. Con A. Lan- 
gen, nel 1896 fondò a Monaco la rivista satirica 
«Simplicissimus», che uscì fino al 1933. Fu tra i 
suoi illustratori più spiritosi, influenti e di succes- 
so, con una cifra di matrice secessionista e Ju- 
gendstil. Fu anche pittore e scultore di qualità, 
sempre caratterizzato da una vena satirico-grotte- 
sca (Diavolo, 1902, Monaco, Lenbachhaus). 
Heintz Joseph, detto H. il Vecchio (Basilea 1564 - 
Praga 1609) pittore e architetto svizzero. Dopo la 
prima educazione sotto l’influsso di Holbein il 
Giovane, si stabilì nel 1584 a Roma, dove fu at- 
tratto dalla pittura del Correggio e del Barocci e fu 
avviato al gusto manierista. Tale indirizzo si preci- 
sò dal 1591, quando venne nominato pittore di 
corte di Rodolfo 1! e si trasferì a Praga, centro del 
più sofisticato manierismo tedesco. Trattò temi 
profani eleganti e preziosi, di contenuto sottilmen- 
te erotico (Satiri e ninfe, 1599, Monaco, Alte Pin.; 
Diana e Atteone e Venere e Adone, Vienna, Kun- 
sthistorisches Mus.), ma anche sacri (Ecce Homo, 
Dresda, Gemaldegal.), con lo stesso delicato gusto 
pittorico, ed eseguì notevoli ritratti (Arciduca 
Massimiliano Ernesto, 1604, Vienna, Kunsthistori- 
sches Mus.). Con E. Holl realizzò decorazioni ar- 
chitettoniche ad Augusta e in altre città tedesche. 
Heizer Michael (Berkeley, California, 1944) arti- 
sta statunitense. Attivo inizialmente come pittore 
e scultore, si è affermato nella seconda metà degli 
anni Sessanta come originale esponente della 
land art. I suoi interventi, di grande impatto am- 
bientale, realizzati in luoghi remoti e difficilmente 
accessibili (come il deserto del Nevada) consisto- 
no in enormi scavi del suolo e nell’asportazione di 
ingenti quantità di materiale (sino a migliaia di 
tonnellate di terra e pietra) in modo da disegnare 
sulla superficie linee (e dagli anni Ottanta anche 
figure) per lo più percepibili solo da una certa al- 
tezza o attraverso la documentazione fotografica. 
Tra i suoi earthworks più significativi, Circonfles- 
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so (1968), Doppio negativo (1969-70), due gigan- 
tesche depressioni scavate sui costoni di un alto- 
piano che si fronteggiano divisi da un profondo 
crepaccio, e Complesso Uno/Città (1972-76), un 
lavoro di superficie in terra, ferro e cemento, che 
ricorda l'architettura precolombiana. 

Hejduk John Quentin (New York 1929-2000) ar- 
chitetto statunitense. Conosciuto soprattutto per 
la sua attività didattica e di ricerca, incentrata su- 
gli aspetti formali e spaziali dell’architettura, e per 
1 suol raffinati disegni dedicati al paesaggio co- 
struito (La maschera di Medusa, 1985; Architettu- 
re in amore, 1995), acquistò notorietà internazio- 
nale negli anni Settanta grazie alla partecipazione 
al gruppo dei + Five Architects. Tra le sue opere, 
oltre a diversi allestimenti, la ristrutturazione del- 
la sede della Cooper Union a New York (1975), il 
Tegel Development e la Kreuzberg Tower a Ber- 
lino (1988). 

Helbig Wolfgang (Dresda 1839 - Roma 1915) ar- 
cheologo e filologo tedesco. La sua attività, svolta 
soprattutto a Roma, abbracciò un campo assai va- 
sto, dall’epigrafia alle pitture campane (Ricerche 
sopra la pittura parietale campana, 1873), agli stu- 
di omerici (// poema omerico, 1884). Dal 1865 al 
1887 fu segretario dell'Istituto di corrispondenza 
archeologica. Costituì con il conte G. Barracco il 
museo che da quest’ultimo prese il nome e contri- 
buì all'incremento delle collezioni archeologiche 
della Ny Carlsberg-Glyptothek di Copenaghen. 
Pubblicò una monumentale Guida attraverso le 
pubbliche collezioni classiche di antichità a Roma 
(1892). Della più celebre fra le sue attribuzioni e 
scoperte — quella della Fibula Praenestina, che re- 
ca un'iscrizione latina ritenuta antichissima — è 
stata, in seguito, contestata l'autenticità. 

Hélion Jean (Couterne, Orne, 1904 - Parigi 1987) 
pittore francese. Dopo una prima esperienza cu- 
bista, alla fine degli anni Venti si avvicinò all’a- 
strattismo: fu tra i membri fondatori dei gruppi 
Art Concret (1930) e Abstraction-Création (1931- 
34). Oltre ai dipinti (Tensioni circolari, 1931-32, 
Vaduz, Centro d'Arte e Comunicazione), sono di 
notevole interesse i suoi testi di quegli anni: L’e- 
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voluzione dell'arte astratta (1934) e l'introduzione 
alla mostra Tesi, antitesi, sintesi (Lucerna, 1935). 
Nel 1936 si stabilì negli Stati Uniti, dove alla fine 
del decennio si volse a una pittura d'impianto fi- 
gurativo, che, influenzata inizialmente dai modi 
di F. Léger, sì farà nella maturità dell'artista sem- 
pre più realista e narrativa. Tornato in Francia nel 
1940, venne fatto prigioniero dai tedeschi ma riu- 
scì a evadere, descrivendo la fuga in un libro di 
grande successo pubblicato a New York (Non mi 
avranno). 
Helst Bartholomeus van der + Van der Helst, 
Bartholomeus. 
Hemmel Peter (Andlau 1420-1505 ca) maestro 
vetraio alsaziano. Fondò nel 1477, insieme ad altri 
quattro maestri, una fiorente bottega a Strasbur- 
go, ed eseguì vetrate per molte città: Strasburgo 
(chiesa di Saint-Guillaume e chiesa della Made- 
leine), Salisburgo (Monastero di Nonnberg), Ulm 
Besserer Kapelle nella Cattedrale), Walbourg 
ra Cattedrale), Tubinga (1478 ca, Collegiata), 
Norimberga (1481 ca, San Lorenzo), Monaco 
(Frauenkirchen). Deriva dal suo stile la vetrata 
con Storie di santa Caterina nella cappella della 
santa in San Nazzaro a Milano. Il suo gusto, forte- 
mente influenzato dalla pittura fiamminga, in par- 
ticolare da R. Van der Weyden, accoglie anche 
spunti dei vetrai francesi, degli incisori della Ger- 
mania meridionale e della scultura lignea. 
Hennebique Francois (Neuville-Saint-Vaast 1842 
- Parigi 1921) ingegnere e architetto francese. Fu 
tra i pionieri dell'uso del cemento armato, realiz- 
zando, dal 1879 in poi, numerosi esperimenti che 
condussero alla realizzazione dei primi solai e dei 
primi elementi prefabbricati in cemento (ne pro- 
gettò oltre 7000). Fra gli edifici nei quali applicò 
le tecniche e le tipologie da lui ritrovate, si ricor- 
dano come particolarmente rappresentativi dei 
suoi procedimenti tecnici la sua casa a Bourg-la- 
Reine (1890) e una fabbrica a Turcoing (1895); 
inoltre il ponte del Risorgimento a Roma (1911- 
12) 
Hennequin de Bruges + Bondol o Bandol, 
Jean de. 
Henri Florence (New York 1893 - Bellival 1982) 
pittrice e fotografa francese. Nata a New York da 
genitori europei, studiò musica e poi pittura a Pa- 
rigi (con F. Léger e A. Ozenfant) e al Bauhaus di 
Dessau (1927). Nel 1929 si stabilì a Parigi, dove si 
specializzò, come fotografa, nel ritratto, pur lavo- 
rando anche nel campo della moda e della pubbli- 
cità. Molti dei suoi ritratti, autoritratti e nature 
morte sono caratterizzati dall’uso di specchi e fi- 
gure geometriche, che originano moltiplicazioni 
dell'immagine, distorsioni e trasparenze. Parte- 
cipò a mostre d'avanguardia, fra cui quella di Cer- 
cle et Carré (Parigi, 1932) e Stile futurista (Roma, 
1935). 
Henri Robert, pseudonimo di Cozad R. Henry 
(Cincinnati, Ohio, 1865 - New York 1929) pittore 
statunitense. Tra i maggiori esponenti del Gruppo 
degli Otto, studiò pittura a Parigi (1888-91) su- 
bendo nelle sue prime opere il fascino della pittu- 
ra impressionista. Fu paesaggista e ritrattista; nei 
suoi lavori, caratterizzati da una pennellata am- 
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pia e vivace, rifiutò 1 modelli accademici in favore 
di una profonda osservazione della realtà (Him- 
self, 1913, Chicago, Art Inst.). 

Hepplewhite George (m. Londra 1786) disegna- 
tore di mobili inglese. Seguace dello stile di R. 
Adam, rese popolari in tutta Europa (specie dopo 
la pubblicazione della sua Guida dell'ebanista e 
del tappezziere, raccolta di circa 300 modelli usci- 
ta postuma nel 1788) alcuni mobili tipici del ro- 
cocò francese e del neoclassicismo inglese, per lo 
più semplici e di dimensioni ridotte: seggiole con 
spalliere a scudo, piccole scrivanie con piani in- 
tarsiati, tavolini con serrature decorate con plac- 
chette di rame e incrostazioni in ebano e avorio. 
Hepworth Barbara (Wakefield 1903 - Saint Ives, 
Cornovaglia, 1975) scultrice inglese. Dopo un ini- 
zio figurativo, ancorché fortemente stilizzato (Co- 
lombe, 1927, Manchester City Art Gall.), nel 1931 
scolpì la sua prima Forma perforata. Nel 1933 fece 
parte, con H. Moore, P. Nash e B. Nicholson, del 
gruppo Unit One, il cui principio della forma or- 
ganica trovò applicazione in alcune sue opere 
(Tre forme, 1935, Londra, Tate Gall.). La H. mira 
a infondere nella struttura astratta, geometrica, 
una forte carica vitale: così in Pelagos (1946, Lon- 
dra, Tate Gall.) il segno a spirale si tramuta nel 
movimento ondoso del mare. Sensibilissima al va- 
lore dello spazio-luce, la scultrice intende lo spa- 
zio interno come parte integrante della scultura; 
le funi o 1 fili metallici, tesi nelle loro cavità quasi 
come corde di strumenti musicali, hanno la fun- 
zione di scandirlo ritmicamente (Orfeo, 1956, 
Londra, Mullard House). Notevoli anche le opere 
monumentali, destinate a integrarsi col paesaggio 
o con l'ambiente urbano (Forma singola, 1964, 
New York, Palazzo dell’enu). Un museo le è de- 
dicato a Saint lves, in Cornovaglia. 

Herat, Scuola di scuola pittorica fiorita durante il 
sec. xv nell'omonima città dell'Iran. Sede dell’ Ac- 
cademia di calligrafia e di miniatura, radunò arti- 
sti da tutte le province del paese e divenne il cen- 


tro di una delle più prestigiose scuole di pittura. In 
essa sì formò + Bihzad. 

Herbin Auguste (Cambrai 1882 - Parigi 1960) pit- 
tore francese. A Parigi dal 1901, sviluppò le ricer- 
che dei cubisti della + Section d’or in opere di 
una figurazione geometrizzante sempre più ten- 
dente all’astrattismo (La famiglia, 1914: Rilievo 
policromo, 1920, entrambi a Parigi, Mus. d'Art 
Mod. de la Ville). Dopo una parentesi figurativa 
(1922-26), aderì al movimento Abstraction-Créa- 
tion (1931), cercando di mettere a punto, attra- 
verso la combinazione di colori puri con forme ri- 
gorosamente geometriche, una sorta di alfabeto 
plastico ricco di riferimenti all’ermetismo simboli- 
co e alla teosofia (« Venerdì» 1, 1951, Parigi, Mus. 
Nat. d’Art Mod.). Nel 1949 pubblicò il volume 
L'arte non figurativa-non oggettiva, che contribuì 
a fare di lui un modello per le più giovani genera- 
zioni dei pittori astratti francesi. 

Héré de Corny Emmanuel (Nancy 1705 - Luné- 
ville 1763) architetto e urbanista francese. Allievo 
di G.-G. Boffrand, fu architetto di corte dell'ex re 
di Polonia Stanislao Leszezyriski, divenuto duca 
di Lorena. E autore, fra l’altro, del Castello di 
Malgrange, di cui sistemò anche il parco, e della 
chiesa di Notre-Dame du Bon Secours a Nancy 
(1738-41). Il suo capolavoro è costituito dal com- 
plesso urbanistico delle tre piazze Stanislas, de la 
Carrière e Royale a Nancy (1752-57), armonica- 
mente collegate fra loro così da formare un vero e 
proprio centro direzionale comprendente i princi- 
pali edifici pubblici della capitale del ducato. 
Herlin Friedrich (Ulm?, 1425/30 - Nòrdlingen 
1500) pittore tedesco. Probabilmente figlio di un 
pittore di Ulm, si stabilì nel 1459 a Nòrdlingen do- 
ve dipinse gli sportelli dell’altare della Crocifissio- 
ne per la chiesa di San Giorgio, ai lati di uno scri- 
gno con sculture attribuite a N. Gerhaert (1462), 
opera in cuì offre un’interpretazione narrativa e 
pittoresca, fitta di osservazioni realistiche, dei mo- 
di di R. Van der Weyden e D. Bouts, artisti che 
sono alla base della sua formazione. 

Hernandez Gregorio + Fernàndez, Gregorio. 
Hérold Jacques (Piatra 191 @ - Parigi 1987) pittore 
e scultore rumeno. Dopo studi all'Accademia di 
Bucarest, nel 1930 si trasferì a Parigi dove fece 
parte del gruppo surrealista (1938-51), parteci- 
pando fra l’altro al tentativo di riorganizzarne l’at- 
tività negli anni di guerra (edizioni della Main à 
Plume). 

Herrebge fabbrica di maioliche norvegese attiva 
nel sec. xvi. Fu fondata da Peter Hoffnagel pres- 
so l'odierna Halden. La produzione, che si situa 
fra il 176@ e il 1772, reinterpretò liberamente il gu- 
sto rocaille, con predilezione per rilievi e masche- 
roni a stampo e decorazioni floreali a gran fuoco 
in blu e porpora di manganese; numerosi 1 servizi 
da tavola, da tè e da caffè, vicini ai contemporanei 
modelli danesi. 

Herrera Francisco de, il Giovane (Siviglia 1622 - 
Madrid 1685) pittore e architetto spagnolo. Dopo 
un apprendistato nella bottega del padre. Franci- 
sco il Vecchio, si trasferì a Roma. dove divenne 
notocome «lo Spagnuolo dei pesci» per le sue na- 
ture morte dipinte con colori chiari e brillanti e 
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torti contrasti di luce e d'ombra. Dopo il ritorno 
in Spagna (verso il 1655), diventò direttore del- 
l'Accademia di Siviglia e primo artista di corte di 
Carlo ni. Sulla ideazione compositiva libera da 
schematismi e regole classiche, già attuata dal pa- 
dre, H. innesta effetti coloristici e luminosi media- 
ti dai veneti e dal Greco, ottenendo risultati di in- 
tenso dinamismo barocco: Adorazione del Santis- 
simo Sacramento (1656, Siviglia, Cattedrale), 
Trionfo di sant'Ermenegildo (Madrid, Prado). A 
effetti di luminismo dinamico si ispiravano anche 
il suo grandioso progetto per la chiesa di Nostra 
Signora del Pilar di Saragozza (1680), poi alterato 
dai successori, e i bozzetti di scenografie. 
Herrera Francisco de, il Vecchio (Siviglia 1585 - 
Madrid dopo il 1657) pittore e incisore spagnolo. 
Allievo di F. Pacheco, si orientò in un primo tem- 
po verso modelli manieristi, soprattutto attraver- 
so lo studio di incisioni fiamminghe del sec. xvi. 
L'Apoteosi di sant Ermenegildo del Mus. di Sivi- 
glia (1624), considerata la prima opera della sua 
fase matura, appare nello stesso tempo arcaica e 
originale nell’impianto compositivo. In dipinti 
successivi — dalle quattro tele per il convento sivi- 
gliano di San Bonaventura (due al Louvre a Pari- 
gi, una al Prado a Madrid e una presso la Bob Jo- 
nes University a Greenville, South Carolina) al 
San Giuseppe del Mus. Lazaro Galdiano di Ma- 
drid (1648) — raggiunge effetti di grande intensità 
espressiva grazie al vigore del modellato e alla so- 
bria e severa gamma cromatica. Le fonti ricorda- 
no, oltre al suo temperamento collerico e alle ro- 
manzesche vicissitudini (fu anche falsario di mo- 
nete), la sua attività di pittore di scene di genere e 
di nature morte. 
Herrera Juan de (Mobellan 1530 ca - Madrid 
1597) architetto spagnolo. Soldato e uomo di cor- 
te di Carlo v, studioso di matematica, occupò po- 
sizioni di grande rilievo durante il regno di Filippo 
,, che lo nominò dapprima assistente di Juan 
Bautista de Toledo, l’architetto del monastero 
dell’Escorial (1563), e quindi sovrintendente alle 
costruzioni reali (1569). La realizzazione del com- 
plesso, grandioso e semplice, occupò in pratica 
uasi tutta la sua vita dopo la morte del Toledo 
1567), e culminò con la costruzione della chiesa 
(1575-82), ispirata ai progetti di Michelangelo per 
San Pietro e destinata a influenzare con il suo sti- 
le severo l’architettura ufficiale spagnola per oltre 
un secolo. Tra le altre opere di H.: la Lonya di Si- 
viglia (iniziata nel 1593), dalle rigorose simmetrie, 
e la Cattedrale di Valladolid (iniziata nel 1589 e 
compiuta dagli allievi). 
Herriman George (New Orleans, Louisiana, 1880 
- Los Angeles 1944) disegnatore statunitense. La 
sua fama è legata al fumetto Krazy Kat, creato nel 
1910 per il «New York Journal American» di 
W.R. Hearst e pubblicato fino al 1944: dramma 
surreale infinito, a brevissime puntate, costruito 
intorno al triangolo di amore-odio tra un gatto, 
un topo e un poliziotto in un immaginario scena- 
rio del Sud-Ovest (Coconino County). La storia è 
raccontata attraverso un segno grafico essenziale, 
scabro e intensamente espressivo, sostenuto da 
un gergo linguistico che recupera anche elementi 


di indiano-americano, americano-africano, yiddi- 
sh, spagnolo, inglese shakespeariano e latino. 
Hertzberger Herman (Amsterdam 1932) archi- 
tetto olandese. E tra i principali esponenti dello 
strutturalismo in Olanda, sostenitore insieme ad 
A. Van Eyck dell’importanza di una progettazio- 
ne emancipata da esigenze funzionali e tale da 
consentire massima flessibilità distributiva degli 
spazi, suscettibili di modifiche da parte dei fruito- 
ri e connessi tra loro secondo un’organizzazione 
labirintica e senza una regola gerarchica. Tra le 
opere principali, la scuola Montessori a Delft 
(1966), gli uffici della Centraal Beheer ad Apel- 
doorn (1968-72), 11 centro musicale Vredenburg a 
Utrecht (1976-78), il teatro Amsterdam a Breda 
(1993). 

Herzog Jacques e de Meuron Pierre (entrambi, 
Basilea 1950) architetti svizzeri. Allievi di A. Ros- 
si alla Technische Hochschule di Zurigo, hanno 
avviato la loro collaborazione nel 1978 dedican- 
dosi a ricerche sulle tipologie tradizionali. Le loro 
opere sono caratterizzate da un'attenta sperimen- 
tazione nel campo dei materiali e dei processi edi- 
lizi e da un gusto minimalista, evidente soprattut- 
to negli interni. Si ricordano, il magazzino Ricola 
a Laufen (1987), le residenze plurifamiliari a Ba- 
silea (1988 e 1993), l'azienda vinicola Dominus a 
Yountville in California (1995-98), la nuova Tate 
Modern a Londra (1995-99) nei recuperati spazi 
della Bankside Power Station sulla riva sud del 
Tamigi. 

Hesdin Jacquemart de + Jacquemart de Hesdin. 
Hesse Eva (Amburgo 1936 - New York 1970) 
scultrice statunitense di origine tedesca. Trasferi- 
tasi con la famiglia negli Stati Uniti nel 1939 per 
motivi politici, studiò a New York e a Yale (con J. 
Albers). Inizialmente vicina alla gestualità dell’e- 
spressionismo astratto, si dedicò alla scultura so- 
prattutto dopo il rientro in Germania nella secon- 
da metà degli anni Sessanta. Il suo lavoro si con- 
nota per l'approccio insieme concettuale ed emo- 
tivo ai materiali, con una predilezione per quelli 
deformabili e morbidi (lattice, fibra di vetro, gar- 
za, corde, fibre sintetiche e resine artificiali) e per 
forme organiche indeterminate evocanti l’anato- 
mia umana, cariche di valenze erotiche e di me- 
morie sensoriali (/fang up, 1966, Chicago, Art 
Inst.; Accretion, 1968, Otterlo, Rijksmus. Krélier 
Miiller; Accession #1, 1968, Colonia, Mus. Ludwig). 
Le sue opere amorfe, che si distaccano dal piedi- 
stallo o dal muro per invadere liberamente lo spa- 
zio, si collocano alle origini dell’antiform, l’indi- 
rizzo che si oppone alle forme rigide, geometriche 
e seriali della minimal art (la H. partecipò alle col- 
lettive Antiform e Anti-Illusion al Whitney Mus. 
of American Art di New York nel 1970, anno del- 
la prematura scomparsa per un tumore cerebrale). 
Hettner Rolando (Firenze 1905 - Vaprio d'Adda, 
Milano, 1978) pittore italiano di origine tedesca. 
Figlio di Otto H., docente all’ Accademia di Dre- 
sda, si formò tra Diisseldorf e Dresda, dove fu as- 
sistente di O. Dix (1931-33). Trasferitosi in Italia, 
a Milano partecipò al movimento di Corrente ce, 
dopo la guerra, collaborò con disegni al «Politec- 
nico». Negli anni Cinquanta si dedicò principal- 
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mente alla ceramica (medaglia d’oro alla Trien- 
nale di Milano del 1951); riprese a dipingere nel 
1958 secondo un linguaggio di matrice espressio- 
nista privilegiando tematiche generalmente legate 
alla condizione esistenziale dell’uomo. 

Hey Jean o Jan + Maestro di Moulins. 

Heyden Jan van der + Van der Heyden, Jan. 
Higgins Dick + Fluxus. 

high tech espressione, coniata da P. Buchanan 
nel 1983, che indica un approccio progettuale svi- 
luppato a partire dagli anni Settanta da architetti 
inglesicome N. + Forster e R. + Rogers. La con- 
cezione dell'architettura h.t., vicina a quella fun- 
zionalista (+ produttivismo), è basata sull’utilizzo 
diffuso ed esplicito di elementi ingegneristici e 
tecnologici (strutturali e impiantistici) e sull’esal- 
tazione delle loro potenzialità espressive. Ele- 
menti caratteristici del progetto sono: la realizza- 
zione di spazi estremamente flessibili con ampio 
ricorso all’open space; la ricerca della trasparenza 
degli involucri esterni in modo da rendere visibile 
l’organizzazione funzionale dell’edificio; lo spo- 
stamento sul perimetro esterno dell’edificio e l’e- 
sposizione delle strutture portanti e della rete im- 
piantistica. Oltre a Forster e Rogers, altri espo- 
nenti dell’architettura h.t. sono l'italiano R. + 
Piano, l’inglese N. + Grimshaw, il gruppo londi- 
nese Arup Associates; ma l'approccio progettuale 
dell’h.t. è condiviso anche da altri architetti in 
commistione con altre tendenze. L’architettura 
h.t. si esprime principalmente su grande scala: 
contenitori polifunzionali (il Centre G. Pompidou 
a Parigi di Piano e Rogers, 1971-77; il complesso 
dello States of Illinois Center a Chicago di H. 
Jahn, 1979-85), complessi per attività terziarie e 
commerciali (il grattacielo della Hong Kong e 
Shanghai Bank a Hong Kong di Foster, 1986; la 
sede dei Lloyd's a Londra di Rogers, 1986; il su- 
permercato alla periferia di Tokyo di R. Yama- 
moto, 1986; il Centro Sony a Berlino di Jahn, 
1995-2000) e complessi industriali (fabbrica Re- 
nault a Swindon di Foster, 1983). 

Hilberseimer Ludwig (Karlsruhe 1885 - Chicago 
1967) architetto, urbanista, teorico tedesco. Ap- 
plicò i principi dell'avanguardia razionalista al 
campo urbano e alla organizzazione del territo- 
rio. Membro della Novembergruppe e dell’Ar- 
beitsrat firr Kunst, poi insegnante di urbanistica 
presso il Bauhaus, svolse un ruolo importante nel- 
la diffusione delle teorie funzionaliste con i suoi 
articoli e le sue pubblicazioni ( Edifici delle metro- 
poli, 1925; Architettura delle metropoli, 1927). Do- 
po l'avvento del nazismo si trasferì negli Stati 
Uniti, dove si dedicò soprattutto all’insegnamen- 
to. Fra gli edifici da lui progettati ricordiamo quel- 
li per il Weisenhof di Stoccarda (1927) e per i 
quartieri berlinesi di Adlershof (1930), Zehlen- 
dorf (1932) e Fichteberg (1936). 

Hildebrand Adolf von(Marburgo 1847 - Monaco 
1921) scultore tedesco. Trascorse l’infanzia a Ber- 
na; nel 1861 si trasferì in Germania. In un viaggio 
a Roma conobbe il pittore H. von Marées e lo 
scrittore K. Fiedler: incontri determinanti per il 
suo sviluppo artistico e teorico (// problema della 
forma nell'arte figurativa, 1893, applicazione alla 


scultura dei principi teorici della «pura visibilità»). 
Nel 1897 si stabili a Monaco. Nella sua opera più 
matura (monumento a Bismarck a Brema; alcune 
fontane a Monaco) i riferimenti al classicismo ri- 
nascimentale e al barocco tedesco si intrecciano 
con un simbolismo complesso e raffinato. 
Hildebrandt Johann Lucas von (Genova 1668 - 
Vienna 1745) architetto tedesco. Figlio di un uffi- 
ciale austriaco, trascorse tutta la giovinezza in Ita- 
lia; allievo, intorno al 1690), di C. Fontana a Roma, 
partecipò tra l’altro alle campagne del Piemonte 
(1695) al seguito del principe Eugenio di Savoia. 
Stabilitosi definitivamente a Vienna nel 1696 e 
nominato architetto di corte (1701), si dedicò in 
un primo tempo all’architettura religiosa, ispiran- 
dosi chiaramente alle idee del Guarini (chiesa dei 
Piaristi a Vienna, 1698; chiesa di San Lorenzo a 
Gabel, vicino a Praga, 1699), e poi anche a quella 
civile. La sua carriera di architetto di palazzi con 
giardino, in cui la pianta di ispirazione francese è 
accompagnata da una ricca articolazione plastica 
all'italiana (Palazzo Starhemberg-Schònburg a 
Vienna, 1700-06; castello di Pommersfelden, 
1713-16; castello di Mirabell a Salisburgo, 1721), 
culminò nel grande Castello del Belvedere a 
Vienna per il principe Eugenio (Belvedere infe- 
riore, 1714-16; Belvedere superiore, 1721-22), ca- 
polavoro dell’architettura civile tardobarocca in 
Austria. 

Hill David Octavius (Perth 1802 - Newington 
1870) pittore e fotografo inglese. A partire dal 
1843, con l’assistenza del giovane chimico R. 
Adamson, utilizzò la fotografia come mezzo sosti- 
tutivo del disegno per realizzare i ritratti di 470) 
membri della Libera chiesa di Scozia, destinati a 
essere inclusi in un dipinto storico-celebrativo di 
dimensioni monumentali, La firma dell'atto di di- 
missioni, che fu portato a termine solo nel 1866. 
La tecnica utilizzata era quella del calotipo, messa 
a punto da W.H.F. Talbot. Divenuti fotografi pro- 
fessionisti, H. e Adamson realizzarono ritratti a 
luce naturale di artisti, scienziati e ingegneri fa- 
mosi, ma anche di contadini e pescatori ( Pescato- 
ri di New Haven, Scozia, 1845 ca), e fotografie di 
architettura e di paesaggio. Dopo la morte di 
Adamson, H. si valse della collaborazione di A. 
MacGlashon. 

Hill Gary (Santa Monica, California, 1951) artista 
statunitense, tra i principali esponenti della vi- 
deoarte. Dopo gli studi alla Arts Students League 
di Woodstock, nei primi anni Settanta ha iniziato 
a sperimentare l’uso di media audiovisivi, realiz- 
zando video di performances e ambienti. E del 
1973 la sua prima videoinstallazione (The Fall), 
mentre al 1977 risale l’incontro con la tecnologia 
digitale (Barhing). H. utilizza i nuovi media per 
esplorare le strutture del linguaggio e del pensiero 
umano e i complessi rapporti tra parola, immagi- 
ni, percezione e processi di comprensione (Prima- 
rily Speaking, 1983: Incidence of Catastrophe, 
1987-88). Nelle sue installazioni, spesso interatti- 
ve, le immagini sono proiettate direttamente sulle 
pareti dello spazio espositivo così da creare am- 
bienti tridimensionali: lo spettatore è immerso in 
un campo percettivo totale con la possibilità di at- 
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tivare presenze coi propri spostamenti ( Tull Shi ps, 
1992, Documenta di Kassel). 

Hiller Karol (£.6d7 1891-1939) pittore polacco. 
L'esperienza russa - a partire dagli studi alla 
Scuola di belle arti di Kiev (dal 1917) - lo portò a 
contatto con il costruttivismo. Tornato in Polonia, 
si affermò come protagonista dell'avanguardia 
astrattista, specializzandosi nella tecnica dell’elio- 
grafia. da lui originalmente rinnovata (Composi- 
zioni eliografiche, 1934-39). Morì fucilato dai na- 
zisti. 

Hilliard Nicholas (Exeter 1547 ca - Londra 1619) 
miniatore e orafo inglese. Raggiunse grande fa- 
ma grazie ai suoi raffinati ritratti in miniatura, 
molto apprezzati dalla corte di Elisabetta 1 di cui 
rispecchiano i gusti sofisticati, le eleganze e gli 
umori petrarcheschi: Autoritratto (1577) e ritratto 
della moglie Alice Brandon (1578, Londra, Victo- 
ria and Albert Mus.), Sir Philip Sidney (coll. 
priv.), Sir Francis Drake (Greenwich, Nat. Mariti- 
me Mus.) ecc. Al clima di aristocratica e sottile 
malinconia delle commedie shakespeariane ri- 
manda la sua opera più nota, il Giovane in un ro- 
seto (1590 ca, Londra, Victoria and Albert Mus.). 
Ispirandosi al linearismo della ritrattistica france- 
se di corte (F. Clouet), conosciuta durante un 
giovanile soggiorno a Ginevra (1559), H. maturò 
uno stile personale basato su un segno di nitida, 
acerba eleganza e su colori chiari, accostati in ac- 
cordi di delicata purezza. E quasi certamente 
l’autore del piccolo trattato L'arte della miniatu- 
ra, pubblicato solo nel 1911-12, e non privo di in- 
teressanti spunti teorici ripresi in parte dal Lo- 
mazzo. 

Hine Lewis Wickes (Oshkosh, Wisconsin, 1874 - 
Hastings-on-Hudson, New York, 1940) foto- 
grafo statunitense. Dopo studi di sociologia alle 
università di Chicago e New York, si dedicò alla 
fotografia documentaria, descrivendo le condi- 
zioni delle classi più povere. Nel 1906-18 e 1921- 
22, su incarico del National Child Labor Com- 
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«Giovane in un 
roseto» (1590 ca): 
acquerello su 
pergamena, 

cm 13,5X7. Londra, 
Victoria and Albert 
-Museunn. 
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«Viale di Middelharnis» (1689): olio su tela, cn 103 X 141. 
Londra, National Gallery. 


mittee, documentò i problemi del lavoro minori- 
le a New York e in vari stati americani, sulla rivi- 
sta «The Survey» contribuendo alla riforma del- 
la legislazione del lavoro. Nel 1930-31 seguì la 
costruzione dell’Empire State Building di New 
York, realizzando una famosa serie di fotografie 
Uomini al lavoro (1932). Altre sue pubblicazioni 
importanti: Donne e affari (1909), / lavoratori 
dell'acciaio (1911), / costi umani della guerra 
(1920). 

Hiroshige Andò (Edo, oggi Tokyo, 1797-1858) 
incisore e pittore giapponese. Allievo di U. 
Toyohiro, alla morte del maestro rifiutò di rile- 
varne lo studio (privilegio riservato all'allievo mi- 
gliore) per seguire la propria originale via di 
espressione. La prima raccolta di stampe in cui sì 
affermò per completezza e maturità di stile, unite 
all'umile e attenta osservazione della natura, è 
Vedute fumose di Edo (1831 ). Nel 1832 viaggiò, al 
seguito di una missione ufficiale, lungo la 
Tokaido, l'arteria principale che collegava Tokyo 
(l'antica Edo) a Kyoto; poco dopo, nel 1833, pub- 
blicò le Cinquantatré stazioni della Tokaidò (in 
realtà 55), opera che ne consacrò la grandezza. 
Caratteristiche principali dello stile di H., autore 
oggi assai conosciuto anche in Occidente, sono la 
comprensione della semplice vita quotidiana, 
l'appassionato realismo, la vivida resa delle at- 
mosfere. Oltre alle opere citate, si ricordano le 
Famose vedute di Kyoto (1834) e l'altra nota se- 
rie delle Sessantanove stazioni della Kisokaid6 
(1839 ca). 

Hirshfield Morris + naif. 

Hirst Damien (Bristol 1965) artista e scultore in- 
glese. Portabandiera e enfant terrible degli YBA 
(Young British Artists) degli anni Novanta, fin 
dalla prima mostra, Freeze (1988), organizzata in- 
sieme ai compagni del Goldsmith's College di 
Londra, ha reinterpretato in chiave dissacrante e 
carica di humour nero la lezione del minimalismo 
americano, affrontando ossessivamente il tema 
della morte e della brevità dell’esistenza. Tratto 
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caratteristico dei suoi lavori — in cui si dispiega 
una visionarietà violenta e in cui abbondano ter- 
minologie e riferimenti clinico-macabri (come 
scaffali di farmaci) — è l’utilizzo di scheletri, ani- 
mali vivi (mosche, farfalle: Dentro e fuori l’amore, 
1991) o conservati in formaldeide (come corpi di 
mucca sezionati o come lo squalo dell’opera 
L’impossibilità fisica di morire nella mente di qual- 
cuno che sta vivendo, 1991, Londra, Coll. Saatchi). 
Ha partecipato alla collettiva Sensation alla Royal 
Academy di Londra (1998). Nel 1995 ha conse- 
guito il prestigioso Turner Prize. 

Hitchens Ivon (Londra 1893 - Petworth, Sussex, 
1979) pittore inglese. Partendo da modelli france- 
si (la pittura degli impressionisti, dei fauves e del 
Braque maturo), dopo una breve fase di astratti- 
smo, alla metà degli anni Trenta, mise a punto 
una personale maniera di lirica interpretazione 
del paesaggio (Momento invernale, 1936; Umido 
autunno, 1941; Bosco, verticale e orizzontale, 
1958, tutti a Londra, Tate Gall.). 

hittita, arte + Anatolia, arte dell’. 

Hittorf Jacques-Ignace (Colonia 1792 - Parigi 
1867) architetto e archeologo francese. Allievo di 
F.J. Bélanger e di Ch. Percier, è autore di alcune 
notevoli realizzazioni della Parigi del secondo im- 
pero: la chiesa di Saint-Vincent-de-Paul (1831- 
44), la sistemazione di place de la Concorde e de- 
gli Champs-Elysées, le facciate degli edifici di pla- 
ce de l’Etoile e, soprattutto la Gare du Nord 
(1861-64), la sua opera più importante, caratteriz- 
zata da un'interessante struttura metallica. 
Hobbema Meindert (Amsterdam 1638-1709) 
pittore olandese. Fu amico e per qualche anno 
(prima del 1660) aiuto di J. Van Ruysdael, il cui 
influsso si coglie però nelle sue opere soprattutto 
a partire dal 1662 ca. Tra il 1663 e il 1668 dipinse 
gran parte delle sue vedute fluviali, di mulini e di 
boschi solcati da sentieri (Amsterdam, Rijk- 
smus.; Londra, Wallace Coll.), differenziandosi 
dalle opere di Ruysdael principalmente nella re- 
sa più nervosa e vivace degli effetti di luce e 
d’ombra e per l’insistita ricerca di contrasti cro- 
matici. Dopo il 1668 la sua attività di pittore di- 
venne quasi occasionale, ma non si interruppe, e 
anche fra i dipinti degli ultimi decenni vi sono 
opere di straordinario fascino e prodigiosa deli- 
catezza di esecuzione, come il celebre Viale di 
Middelharnis (1689, Londra, Nat. Gall.). H. fu 
uno dei pittori olandesi di paesaggio del sec. xvII 
più amati e studiati dagli artisti e più apprezzati 
dai collezionisti, soprattutto inglesi, dell’Otto- 
cento. 

Hòch Hannah (Gotha 1889 - Berlino 1978) pittri- 
ce tedesca. Studiò a Berlino alla Scuola d’arti ap- 
plicate (1912-15) e poi con E. Orlik. Nel 1919 par- 
tecipò alla prima mostra dada alla Nationalgal. di 
Berlino e aderì alla Novembergruppe. Persona- 
lità fra le più originali nel campo del fotomontag- 
gio e del collage, ne sperimentò tutte le possibilità 
espressive e comunicative con spirito ironico e 
dissacrante, applicandone i principi anche alla pit- 
tura (La zanzara è morta, 1922, Berlino, Nat. 
Gal.). 

Hochst manifattura tedesca di maioliche e por- 


David Hockney 
«A Bigger Splash» (1967): acrilico su tela, cm 244x244. 
Londra, Tate Gallery. 


cellane del sec. xvm. Avviata da A.F. LOwenfinck 
insieme a due commercianti di Francoforte nel 
1746, fu attiva nei pressi di Magonza, tra alterne 
vicende, fino al 1796. La produzione, contrasse- 
gnata dalla ruota a sei raggi, emblema dell’eletto- 
re di Magonza, fu vicina a quella di Meissen (ci- 
neserie e paesaggi) ed ebbe i suoi momenti mi- 
liori con L. Russinger (1762-66) e J.P. Melchior 
1767-79). 
Hockney David (Bradford 1937) pittore inglese. 
Dopo gli studi alla Bradford School of Art (1953- 
57) e al Royal College of Art (1959-62) e i primi 
lavori che si collocano nel solco della Euston 
Road School, si è affermato nell’ambito della se- 
conda generazione della pop artinglese. Nella se- 
rie degli Interni domestici ha usato immagini de- 
rivate da riviste «popolari», mescolandole a graf- 
fiti, scritture, segni infantili. Negli Stati Uniti do- 
po il 1960, lavora tra New York e la California 
(serie delle Piscine: A Bigger Splash, 1967, Lon- 
dra, Tate Gall.), attingendo largamente a mate- 
riali autobiografici e utilizzando spesso la foto- 
grafia a supporto del suo lavoro per approdare a 
un realismo essenziale e raffinato, di marca quasi 
purista, che sconfina nell’astrazione per la sem- 
plicità delle linee e l'estrema sintesi coloristica. 
Abile disegnatore, ha illustrato i Poemi di K. 
Kavafis (1967) e le Fiabe dei Grimm (1969) e 
ideato scene e costumi per opere di Stravinskij 
(La carriera del [berino)e Mozart (// flauto ma- 
gico). 
Hodler Ferdinand (Berna 1853 - Ginevra 1918) 
pittore svizzero. Fu allievo di B. Menn a Ginevra 
dal 1871 al 1876; ma la sua vera formazione pitto- 
rica avvenne sotto il segno dell’impressionismo e 
dello studio dei grandi maestri del passato (H. 
Holbein, A. Diirer). Come paesaggista e interpre- 
te della vita quotidiana elaborò una pittura di sal- 
do impianto e di colore puro, vibrante e luminoso, 
che ebbe fondamentale importanza nella sua suc- 
cessiva produzione simbolista, stimolata dall’in- 
contro con il poeta ginevrino L. Duchosal e fitta 
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di suggestioni letterarie. L’arricchimento della 
pittura di colore, il tratto forte ed espressivo, l’im- 
pianto perritmi simmetrici gli consentirono di so- 
stenere costruttivamente anche grandi composi- 
zioni storico-decorative come La ritirata di Mari- 
gnano (1897, Zurigo, Kunsthaus). Nell’ascesa del 
gusto Jugendstil, H., che aveva partecipato alle 
secessioni di Berlino e di Vienna, venne a occupa- 
re un posto importante con i suoi quadri simboli- 
ci, di un umanesimo molto idealizzato e al tempo 
stesso di sconcertante realismo (La notte, 1890; 
L'eletto, 1893-94; Euritmia, 1895; Il Giorno, 1900, 
tutti a Berna, Kunstmus.). L'acme del suo simbo- 
lismo coloristico è raggiunto nei ritratti e nei pae- 
saggi dell'ultimo periodo (vedute delle Alpi), di- 
pinti con colori netti, energici, che hanno fatto 
parlare di protoespressionismo (e sull’espressioni- 
smo tedesco la pittura di H. esercitò in effetti un 
notevole influsso). 

Hoefnagel Joris ( Anversa 1542 - Vienna 1601) 
disegnatore e miniatore fiammingo. Appartenen- 
te a una famiglia dell'alta borghesia di Anversa, 
viaggiò lungamente in Europa (Inghilterra, Spa- 
gna e Italia dove fu nel 1577-78) disegnando pae- 
saggi e vedute di città poi utilizzate nell'edizione 
in cinque volumi delle Civirates Orbis Terrarum di 
A. Ortelius (Colonia 1572-1617). Dal 1590 al ser- 
vizio dell’imperatore Rodolfo n, realizzò finissi- 
me miniature di tema naturalistico (fiori, nature 
morte, ma anche ritratti) spesso dai complessi ri- 
svolti allegorici e emblematici. Illustrò un Messale 
Romanum per Ferdinando n (1582-90, Vienna, 
Osterreichische National-Bibliothek) e un'opera 
monumentale sui Quattro elementi (Washington, 
Nat. Gall.). Erede della tradizione miniaturistica 
fiamminga, conciliò i nascenti interessi scientifici 
con la sensibilità manieristica per l’insolito e il 
meraviglioso, realizzando raffinati accostamenti 
diesattezza e bizzarria. 

Hoelzel Adolf (Olmiitz, Moravia, 1853 - Stoccar- 
da 1934) pittore tedesco. E stato figura di riferi- 
mento, in virtù del suo ruolo di insegnante all’ Ac- 
cademia di Stoccarda, per numerosi protagonisti 
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«L'eletto» (1893-94): tempera e olio su 
tela, cm 219x296. 
Berna, Kunstmuseum. 


della ricerca d'avanguardia del Novecento (tra gli 
altri, J. Itten, O. Schlemmer, W. Baumeister, E. 
Nolde). Le sue teorie del colore erano fondate su 
analogie musicali, con chiare implicazioni spiri- 
tualiste. Tali interessi lo portarono, attraverso l’a- 
nalisi dell'’ornamento, a sperimentare da pioniere 
alcune formule astratte: ne fornisce un esempio 
eloquente la composizione di forme triangolari e 
colori primari, non estranea a influenze kandin- 
skijane, per le vetrate del biscottificio Bahlsen ad 
Hannover (1915-18). 

Hoerle Heinrich (Colonia 1895-1936) pittore te- 
desco. Partecipò nell'immediato dopoguerra al 
dada di Colonia e al verismo sociale; fu tra i fon- 
datori del Gruppe progressiver Kiinstler (1924), 
che propugnava un'arte nella quale soggetti poli- 
tici e di agitazione tipici del repertorio realista ve- 
nissero trattati in termini formali di derivazione 
costruttivista. Tra i temi ricorrenti, la trasforma- 
zione dell’uomo in robot operato dalla fabbrica e 
dal lavoro industriale. 

Hofer Karl (Karlsruhe 1878 - Berlino 1955) pitto- 
re tedesco. A Roma (1903-08) conobbe l’opera di 
H. von Marées e subì l'influsso del suo idealismo 
classicheggiante. Un successivo periodo di studio 
a Parigi, dal 1908 al 1913, innestò su questa prima 
educazione la lezione della costruzione formale 
cézanniana: ne sortì una pittura intimamente liri- 
ca e sapientemente calibrata in una misurata clas- 
sicità (Nudo con canestro di frutta, 1928, Colonia, 
Wallraf-Richartz Mus.). Intorno al 1931-32 H. 
tentò la pittura astratta, ma non fu che un tentati- 
vo fugace di evasione: ben presto l'artista ritornò 
all'osservazione della realtà, che ritrasse, soprat- 
tutto nel secondo dopoguerra, con intonazioni 
piuttosto cupe o malinconiche (Allarme, 1945; 
Danza macabra, 1946, entrambi a Berlino, Berli- 
nische Gal.). 

Hoffmann Eugen (Dresda 1892 -1955) scultore 
tedesco. Si formò all’ Accademia di Dresda e fece 
parte, all’inizio degli anni Venti, della Dresdner 
Sezession-Gruppe 1919. Le sue opere (in bronzo 
e legno colorato) trattano temi di vita quotidiana 
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con modi di vigoroso realismo, non sempre scevri 
dalle componenti di tipo espressionista che ave- 
vano caratterizzato la fase iniziale della sua opera. 
Fu inoltre notevole ritrattista (Otto Dix, 1925, 
Zwickau, Stidtisches Mus.). Nel 1924 aderì al 
Gruppo rosso. Dopo il 1933 il regime nazista gli 
vietò di lavorare; nel 1938 lasciò la Germania per 
Praga e quindi per la Gran Bretagna. Rimpatriato 
nel 1946, fu chiamato come professore all’Acca- 
demia di Dresda. 

Hoffmann Hans Ruprecht il Vecchio (Worms 
1543 - Treviri 1616) scultore tedesco. Le opere del 
primo periodo, influenzate dal tormentato plasti- 
cismo di M. Van Heemskerck, dal decorativismo 
di C. Floris e della Scuola di Magonza, sono 
caratterizzate da un linearismo mosso e piena- 
mente manieristico (primi rilievi per la tomba 
Reichardt, 1571, parrocchiale di Simmern; pulpi- 
to, 1570-72, e altare per il transetto del Duomo di 
Treviri, 1596). Successivamente l’artista irrobustì 
il plasticismo delle forme, sostenendolo con strut- 
ture più salde, e giunse a formulazioni già baroc- 
che, tra le più significative del suo tempo (altare 
della Trinità, 1585-88 ca: tomba Von Schonen- 
burg, 1602; altare di Ognissanti, 1614, tutti nel 
Duomo di Treviri). 

Hoffmann Josef (Pirnitz 1870 - Vienna 1956) ar- 
chitetto, designer, urbanista austriaco. Allievo di 
O. Wagner, la cui attività a Vienna aveva dato un 
contributo fondamentale al rinnovamento dell'ar- 
chitettura austriaca, partecipò nel 1897 con J.M. 
Olbrich e altri giovani architetti alla costituzione 
del movimento d'avanguardia Secessione, che si 
rifaceva al clima e ai principi dell’art nouveau. Il- 
lustratore e arredatore, oltre che architetto, fece 
parte della redazione di «Ver Sacrum», la rivista 
del gruppo, e con K. Moser e H.O. Czeschka 
fondò la Comunità di produzione degli artigiani 
di Vienna (Wiener Werkstàtten, 1903-33) ispirata 
al modello inglese della Guild and School of Han- 
dicraft di Ch.R. Ashbee. All’interno delle genera- 
li tendenze di rinnovamento espresse dagli artisti 
dell’art nouveau, l’opera di H. si caratterizzò per 
la raffinata trattazione delle superfici, ottenuta 
con decorazioni geometriche (quadrati e rettan- 
goli) e delicate bicromie bianche e nere; sotto 
questo aspetto la sua opera può essere avvicinata 
alle semplificazioni lineari di Voisey e alla defini- 
zione degli spazi interni di Ch.R. Mackintosh 
(atrio di casa Moser, 1901-03, atrio di casa Koller, 
1902, e atrio per il Palazzo della Secessione, 1898, 
a Vienna; mobili per l’esposizione di Parigi, 1900). 
Nelle opere di architettura, e in particolare nel sa- 
natorio di Purkersdorf (1904-08) e nel famosissi- 
mo Palazzo Stoclet a Bruxelles (1905-11), la gra- 
zia elegante dello stile di H. si ritrova nella levità 
delle superfici bianche sulle quali si disegnano 
(sottolineate cromaticamente) le aperture perfet- 
tamente spaziate. Pur nell'estrema modernità di 
alcuni motivi stilistici (tetti piani, finestre senza 
modanature), l’opera di H. appare ancora legata 
alla tradizione costruttiva austriaca, di cui propo- 
ne una revisione più formale che sostanziale. In 
effetti, raggiunta una larga fama internazionale, 
H. finì col divergere, nelle sue ricerche, dal filone 


più innovatore del Movimento moderno, ripie- 
gando su forme di gusto classicheggiante (padi- 
glione austriaco alla esposizione del Werkbund, 
1913-14, Colonia; e, a Vienna, case popolari in 
StrOmstrasse e Mottlstrasse, 1925, e Luxembur- 
gerstrasse). 

Hofmann Hans (Weissenberg 1880 - New York 
1966) pittore tedesco. Nel 1904 andò a Parigi. do- 
ve restò fino allo scoppio della guerra frequentan- 
do G. Braque, P. Picasso, H. Matisse, J. Gris e R. 
Delaunay. A questa prima esperienza sì aggiunse- 
ro, dopo il ritorno in patria, la conoscenza dell’e- 
spressionismo tedesco e dell’astrattismo di V. 
Kandinskij. A Monaco nel 1915 fondò una scuola 
d’arte, che rifondò a New York nel 1934 dopo es- 
sersi trasferito (1932) negli Stati Uniti. Questa 
scuola, operante fino al 1957-58, costituì un centro 
vitale per un'intera generazione d'’artisti, ponen- 
do le premesse per lo sviluppo di un intero filone 
della pittura informale americana degli anni Qua- 
ranta e Cinquanta. H., tra l’altro, usò sin dal 1940 
la tecnica della sgocciolatura di colore (drip pain- 
ting), che avrebbe caratterizzato la ben più nota 
pittura di J. Pollock, suo allievo. 

Hofmann Ludwig von (Darmstadt 1861 - Pillnitz 
1945) pittore tedesco. La sua formazione fu in- 
fluenzata dalla pittura di P. Puvisde Chavannes e 
A. Besnard, conosciuta durante la frequentazione 
parigina dell'Académie Julian (1889-90). Nel 1892 
partecipò a Berlino al Gruppo degli x1, anticipa- 
tore della locale Secessione. La sua maniera, che 
sì propone come interpretazione più libera e at- 
mosferica del classicismo tedesco delle preceden- 
ti generazioni (A. Bécklin, H. von Marées), è 
esemplare di quel simbolismo Jugendstil, a caval- 
lo tra Otto e Novecento, diviso tra romanticismo 
decadente e fascinazione della classicità (Prima- 
vera, 1895, Dresda, Gemàldegal.; Notturno, 1900 
ca, Monaco, Neue Pin.). Fu a lungo a Roma tra 
1894 e 1900, e in Grecia nel 1904 con lo scrittore 
G. Hauptmann. 

Hogarth William (Londra 1697-1764) pittore e 
incisore inglese. Compì il suo apprendistato come 
incisore di stemmi nella bottega dell’argentiere E. 
Gamble; dal 1720 risulta attivo come incisore in- 
dipendente, autore di stampe satiriche, sovente 
connesse a eventi e temi di attualità, e di illustra- 
zioni di libri, fra i quali Hudibras di S. Butler 
(1626) e l'Opera dei mendicanti di J. Gay. Suoi 
primi modelli furono opere di J. Callot e di pitto- 
ri olandesi di genere del sec. xv, in particolare J. 
Steen e G. Metsu; ma fin dagli inizi H. manifestò 
grande varietà di interessi e una cultura figurativa 
molto eterogenea, spaziante dalla pittura rinasci- 
mentale e barocca a stampe popolari. Dal 1725 
prese a frequentare l’ Accademia di pittura del pit- 
tore di corte sir J. Thormhill (di cui quattro anni 
più tardi sposò la figlia) e alternò l’attività di inci- 
sore con quella di pittore di ritratti singoli e di 
gruppo o «scene di conversazione»: La famiglia 
Rogers (Greenwich, Nat. Maritime Mus.), La fa- 
miglia Fontaine (Filadelfia, Mus. of Art), Tratteni- 
mento musicale (Cambridge, Fitzwilliam Mus.). 
Benché queste opere, dalle quali prese avvio un 
importante filone del ritratto inglese, gli avessero 
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1 «La levée», dipinto della serie «La carriera del libertino» (1733-35): olio su tela, cm 62,23x75. Londra, Soane's Musewn. 
2 «Il capitano Coram» (1740): olio su tela, cm 239 X147,5. Londra, Foundling Hospital. 


procurato una certa rinomanza, H., insoddisfatto, 
decise di dedicarsi anche in pittura alla rappresen- 
tazione di temi contemporanei, in chiave satirica 
o moraleggiante: L'attribuzione di paternità (Du- 
blino, Nat. Gall. of Ireland), La chiesa dei dor- 
mienti (1728, Minneapolis, Inst. of Art). Il pieno 
successo gli arrise nel 1732, quando ben 1200 sot- 
toscrittori risposero al suo appello per la serie di 
incisioni tratte dai sei suoi dipinti raffiguranti La 
carriera della prostituta (distrutti in un incendio 
nel 1755), la prima delle serie che egli stesso di- 
chiarò di aver concepito alla stregua dì rappresen- 
tazioni teatrali, con il preciso intento di svolgerne 
il soggetto come uno scrittore drammatico («il 
quadro è un palcoscenico e i personaggi sono gli 
attori»). Il successo si rinnovò puntualmente nei 
due anni seguenti con gli otto dipinti (Londra, J. 
Soane's Mus.) e le incisioni della Carriera del li- 
bertino (1733-35), come con le successive serie 
del Matrimonio alla moda* (1743-44, Londra, 
Nat. Gall.) e della Campagna elettorale (1754, 
Londra, J. Soane’s Mus.), oltre che con le stampe 
di Lavoro e neghittosità (1747). Osservatore pene- 
trante e spregiudicato delle vicende contempora- 
nee, compositore abilissimo, attento alle sugge- 
stioni delle rappresentazioni teatrali, H. ha saputo 
conferire ai suoi dipinti un dinamismo, una pre- 
gnanza drammatica, una vivacità di notazioni e 
una ricchezza di sfumature psicologiche che affa- 
scinarono il pubblico intellettuale come quello 
popolare, il borghese come l’aristocratico, dando 
espressione a ideali e opinioni condivisi da vastis- 
simi settori della società inglese del tempo. Egli 
era, d'altra parte, capace anche di variare sottil- 
mente i propri mezzi espressivi, in rapporto al gu- 
sto di diversi strati sociali: come è stato osservato, 
nella serie del Matrimonio alla moda adottò uno 
stile più raffinato e un tono di racconto particolar- 
mente elevato, mentre nelle stampe più popolari 


(I! viale della birra, Il vicolo del gin, I quattro stadi 
della crudeltà) gesti ed espressioni dei volti sono 
accentuati fino a effetti caricaturali. Accanto a 
queste rappresentazioni di soggetti «moderni» — 
cui vanno aggiunte, tra le più note, tele come La 
porta di Calats (Londra, Tate Gall.) e La partenza 
delle guardie per Finchley (Londra, Foundling 
Hospital) — H. continuò a dipingere splendidi e 
vivacissimi ritratti (/ bambini Graham, Londra, 
Tate Gall.; La signora Hogarth, Earl of Rosem- 
berg Coll; Autoritratto con cane, Il vescovo 
Hoadly e La signora Salter, Londra, Tate Gall.; // 
capitano Coram, Londra, Foundling Hospital; 
David Garrick con la moglie, Windsor, Coll. Rea- 
le) e meno felici composizioni di soggetto storico, 
religioso o mitologico. Le sue idee estetiche sono 
compendiate nel brillante e originale trattato L’a- 
natomia della bellezza (pubblicato nel 1753), ricco 
di spunti antibarocchi e anticlassicisti, in aperta 
polemica soprattutto con la cerchia di lord Bur- 
lington. Amico di letterati come H. Fielding, T.G. 
Smollet, J. Swift, che molto contribuirono alla sua 
fama anche oltre i confini del suo paese, H. fu per 
molti aspetti un precursore di idee e atteggiamen- 
ti delle successive generazioni di artisti: fondò 
un’accademia democraticamente organizzata e, 
dotato di eccellente spirito imprenditoriale, non 
volle dipendere da committenti o protettori ari- 
stocratici, ma sì rivolse direttamente al pubblico 
con inserzioni pubblicitarie ed esibendo le sue 
opere in aste e lotterie. Il suo impegno civile si 
estrinsecò anche al di fuori del campo delle atti- 
vità artistiche, dalla petizione al Parlamento per- 
ché venisse votata una legge (in seguito detta, ap- 
punto, «legge Hogarth») che vietasse di derivare 
incisioni da opere d’arte senza il consenso dell’au- 
tore, all'attività di «governatore» del Saint Bar- 
tholomew's Hospital e del Foundling Hospital 
(l’ospizio dei trovatelli). Durante gli ultimi anni 
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di vita, quando, al culmine della fama e della asce- 
sa sociale, venne nominato pittore di corte e «So- 
vrintendente delle opere di Sua Maestà», inclinò 
sempre più, anche nell’attività artistica, verso po- 
sizioni decisamente conservatrici, in sintonia, del 
resto, con la generale evoluzione della borghesia 
intellettuale londinese. 

Hoger Fritz (Bekenreihe 1877 - Bad Segeberg 
1949) architetto tedesco. Allievo di Schumacher, 
fu vicino alle ricerche dell’avanguardia espressio- 
nista, che interpretò in un linguaggio romantico- 
nazionale di ispirazione goticheggiante. La sua 
opera più nota è il Chilehaus ad Amburgo (1922- 
23), un grandioso complesso in cui il mattone, 
usato in funzione decorativa, crea un particolare 
effetto di vibrazione e fluidità sulla lunga facciata 
incurvata. Notevole anche la Hannoverscher An- 
zeiger ad Hannover (1928), dall’interessante 
struttura a torre. 

Hokusai Katsushika, nome d’arte di Nakajima 
(Edo, attuale Tokyo, 1760-1849) pittore e incisore 
giapponese. Nel corso della sua lunga attività, du- 
rata oltre 7@ anni, sperimentò stili diversi (da 
quello cinese alla prospettiva occidentale a quelli 
delle scuole Kan6 e Tosa), assumendo nomi d’ar- 
te differenti a ogni cambiamento di maniera e 
perseguendo un perfezionamento continuo dell’i- 
spirazione e dello stile, con esiti, talora, di rilievo 
assoluto. Nel suo percorso creativo la critica rico- 
nosce almeno sei fasi importanti. Le prime notizie 
documentate della carriera di H. risalgono al 
1788, quando entrò nell’atelier di K. Shunsh6, 
uno dei massimi pittori dell’Ukiyo-e, e con il no- 
me d’arte di Shunrò, assegnatogli dal maestro, si 
specializzò in stampe di scene teatrali (yakusha-e). 
Nel 1795 assunse la direzione dell’atelier Tawa- 
raya, nel cui ambito si dedicò soprattutto alla pro- 
duzione di libri illustrati elaborando con il nome 
di Sori uno stile caratterizzato dalla delicatezza 
delle figure e da un’atmosfera languida e pensosa, 
evidente soprattutto nelle stampe con eteree 
bijin-ga (bellezze muliebri). Dal 1798 si affermò 
come artista indipendente assumendo il nome che 
lo rese celebre; questa fase, che coincide con la 


Katsushika Hokusai 

«Il monte Fuji visto da Kanagawa», 
dalla serie «Trentasci vedute del Fuji» 
(1826-33 ca): stampa, cm 26,5 X38,1. 
Londra, Victoria and Albert Museum. 


sua maturità, è contraddistinta da una ricca pro- 
duzione di surimono (piccole stampe augurali di 
carattere vario) e di libri illustrati (tra cui il grande 
classico cinese / racconti degli argini, 1805), da 
un’assidua ricerca psicologica e fisiognomica ap- 
plicata sia all'uomo sia agli animali, dall’ap- 
profondimento della prospettiva occidentale e del 
chiaroscuro coniugati con lo stile tradizionale e da 
una concezione monumentale della figura uma- 
na. Al successivo periodo Tait6 (1810-19) appar- 
tengono numerosi manuali di pittura, tra cui spic- 
ca la monumentale raccolta dei Manga, 15 volumi 
di schizzi e bozzetti dai soggetti disparati (lottato- 
ri o guerrieri, personaggi comici o grotteschi, fiori, 
uccelli, paesaggi, fantasmi e creature immaginarie 
o soprannaturali tratte da leggende), concepiti co- 
me guida per dilettanti e allievi ma al tempo stes- 
so compendio della società, delle tradizioni e del- 
la iconografia giapponesi. Negli stessi anni, la fi- 
gura femminile da eterea si fa imponente e sen- 
suale, e diventa il soggetto di stampe erotiche 
(shunga). Dopo il 1820 H. diede grande sviluppo 
al paesaggio e alle immagini della natura firman- 
do con il nome di litsu le famose serie di stampe 
policrome Trentasei vedute del Fuji (1826-33 ca), 
Cento vedute del Fuji (1834-35), che può conside- 
rarsi il suo capolavoro per la costruzione artistica 
e la qualità dell'incisione e della stampa, e Vedute 
insolite di famosi ponti giapponesi. La serie Cento 
poesie per cento poeti spiegate dalla balia (1835- 
36) appartiene invece all'ultimo periodo (Manji), 
caratterizzato soprattutto da una pittura a colori 
piatti e da una ricerca fisiognomica applicata al 
mondo animale (serie di 200 leoni cinesi tra il 
1842 e il ‘44). Figura di grande solitario, avvolta 
da un leggendario alone di eccentricità (numero- 
si gli aneddoti sul suo virtuosismo tecnico che lo 
vedono disegnare con il dito intinto nell’inchio- 
stro o dipingere il busto del Bodhidharma su un 
grande foglio usando una scopa di canne inzup- 
pata nell’inchiostro), H. amava definirsi il «vec- 
chio pazzo per la pittura». Grande fu la sua in- 
fluenza sugli artisti europei della fine dell’Otto- 
cento e del primo Novecento, da Monet a Degas, 
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1 «Enrico vu» (1540): olio su tavola, cm 88,3 X74,5. Roma, Galleria Nazionale d'Arte Antica. 2 «Georg Gisze» (1532): 
olio su tavola, cm 96,3 X85,7. Berlino, Staatltiche Museen. 3 «Cristo morto» (1522): olio su tavola, cm 30,5X200. Basilea, 
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da Gauguin a Van Gogh, e sul fenomeno del + 
giapponismo. 

Holabird William (Amenia Union, New York, 
1854 - Evanston, Illinois, 1923) architetto statuni- 
tense. Allievo di W. Le Baron Jenney, fu tra i pro- 
tagonisti del decennio «eroico» della cosiddetta 
Scuola di Chicago (1880-90). Nel 1883 si associò 
con M. + Roche, costituendo uno dei più noti e 
prolifici sodalizi dell'epoca (Holabird & Roche), 
che diede importanti contributi all'evoluzione 
della tipologia del grattacielo. Insieme lavorarono 
alla costruzione di alcune delle opere più signifi- 
cative del periodo: il Monadnock Building (1893, 
estensione sud), il Tacoma Building (1886-89) e il 
Marquette Building (1894) a Chicago, nei quali si 
ritrovano gli elementi tipici della scuola, come la 
struttura verticale in acciaio e le ampie vetrate. 
Holbein Ambrosius (Augusta 1494-1519 ca) pit- 
tore e disegnatore tedesco. Discepolo del padre, 
Hans il Vecchio e collaboratore del fratello Hans 
il Giovane, lavorò dal 1516 a Basilea. Fu autore di 
immagini sacre, ritratti, xilografie, in cui riprese i 
modelli paterni. 

Holbein Hans il Giovane (Augusta 1497/98 - 
Londra 1543) pittore e incisore tedesco. Figlio di 
Hans il Vecchio, iniziò il suo apprendistato nella 
bottega paterna, lavorando quindi, con il fratello 


Ambrosius, a Basilea (1516-17) e a Lucerna 
(1517-19), dove dipinse decorazioni a fresco sulla 
facciata della casa del podestà Jacob von Herten- 
stein. I disegni preparatori e le copie eseguite al- 
l'epoca della demolizione dell’edificio (1825) ri- 
velano una approfondita conoscenza di soluzioni 
prospettico-illusionistiche e di motivi ornamenta- 
li caratteristici del rinascimento «padano», sugge- 
rendo l’ipotesi di un prolungato soggiorno dell’ar- 
tista in Lombardia nel 1517. Riecheggiamenti ita- 
liani d'inconfondibile impronta leonardesca si col- 
gono anche in alcune mezze figure femminili, di 
qualche anno più tarde (Laide di Corinto e Veng 
re con Amore, Basilea, Kunstmus.). Accanto 
splendidi (5 BEE ritratti, come quello fi 
L' 


vetrate e ai dini per le incisicf@Slà 
della morte (stampato poi in 4 CE we 1540) 
il 1520e il 1526 H. eseguì nur, 
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pianto compositivo prevallsull'intenso, nordico 
realismo dei particolari e la nobile ampiezza delle 
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forme conferisce ai volumi uno stacco monumen- 
tale senza più alcun rapporto con la tradizione 
tardogotica. Se nelle Storie della Passione del 
Kunstmus. di Basilea dominano violenti effetti 
espressivi ancora riconducibili all’influenza di ar- 
tisti danubiani e di Griinewald, nel drammatico 
Cristo morto dello stesso museo la ricerca di ve- 
rità sì spinge a un rigore quasi scientifico, esaspe- 
rando quel gusto per l’osservazione distaccata e 
acutamente obiettiva che è alla base dell’attività 
ritrattistica del pittore. Agli anni che precedono il 
primo soggiorno in Inghilterra (1526-28) risalgo- 
no anche in gran parte gli affreschi, noti attraver- 
so disegni e copie, della Sala del Gran Consiglio 
del municipio di Basilea e della facciata della casa 
Zum Tanz, ricchi di motivi architettonici rappre- 
sentati con audacissimi effetti illusionistici. 
Al ritorno dall'Inghilterra, dove si era affer- 
mato soprattutto come ritrattista (Sir Thomas 
More, 1527, New York, Frick Coll.; l’ Arcivescovo 
Warham, 1527, Parigi, Louvre; Sir Henry Guil- 
ford, Castello di Windsor), effettuò probabilmen- 
te un secondo viaggio nell’Italia settentrionale. In 
seguito sia al venir meno delle commissioni a Ba- 
silea sia alla distruzione dei dipinti religiosi per 
l’imporsi delle idee dei riformatori, verso la fine 
del 1531 H. fece definitivamente ritorno in Inghil- 
terra. Qui, caduto in disgrazia Tommaso Moro, 
suo principale patrono durante il precedente sog- 
giorno, H. lavorò come ritrattista per i mercanti 
della lega anseatica, affermandosi infine anche 
presso gli ambienti di corte e dell’alta aristocrazia 
con ritratti d’impassibile esattezza, definiti da un 
segno netto e incisivo ma anche costruiti per volu- 
mi di magistrale risalto plastico: Georg Gisze 
(1533 Berlino, Staatl. Mus.), Gli ambasciatori* 
1533, Londra, Nat. Gall.), Enrico vii (in vari 
esemplari, uno dei quali, 1540, si trova a Roma, 
Gall. Naz. d'Arte Antica), Sir Richard Southwell 
a Firenze, Uffizi), il Dottor John Chambers 
1542, Vienna, Kunsthistorisches Mus.). La rile- 
vanza sociale degli effigiati è sempre posta in evi- 
denza dagli attributi del grado e del rango: abiti, 
insegne, gioielli, rappresentati con una meticolo- 
sità e una precisione illusiva destinate a fare scuo- 
la. Artista di vasta cultura figurativa, H. fu tra i 
maggiori ritrattisti del suo tempo per la straordi- 
naria acutezza d’osservazione e per il senso di de- 
coro e di equilibrio formale cui pervenne attra- 
verso l’esperienza dell’arte rinascimentale. 
Holbein Hans il Vecchio (Augusta 1460/65 - 
Isenheim 1524) pittore tedesco. Esponente di pri- 
mo piano della transizione dal tardogotico al rina- 
scimento nella Germania meridionale, superò 
l'arcaismo delle opere giovanili (Morte della Ver- 
gine, 1480, Budapest, Mus. di Belle Arti) grazie a 
contatti con la coeva pittura fiamminga, perve- 
nendo a uno stile di nitida chiarezza formale, ani- 
mato dalla forza incisiva del disegno. A capo, sin 
dal 1490, della più fiorente bottega di Augusta, 
svolse un’instancabile attività anche per altre 
città, da Francoforte (polittico per i Domenicani, 
1501, smembrato fra lo Stàdelinst. di Francoforte 
e altri musei) a Eichstàtt (vetrate per la Cattedra- 
le, 1502). L'influenza di modelli fiamminghi cul- 


mina nei trittici di San Paolo, 1504, e di Santa Ma- 
ria Maggiore (appartenenti a una serie dedicata 
alle basiliche romane per il convento di Santa Ca- 
terina, oggi nella Staatsgal. di Augusta), traducen- 
dosi in un incremento di vivacità narrativa e di 
icasticità espressiva nel solco di H. Van der Goes. 
Qualità di acuta penetrazione traspaiono anche 
dai ritratti (Ritratto di giovane donna, Madrid, 
Mus. Thyssen-Bornemisza), noti in molti casi solo 
attraverso disegni. Un notevole rinnovamento si 
registra a partire dall’Altare di santa Caterina 
(1512, Augusta, Staatsgal.): le figure solide e po- 
derose sotto fiorite volute rinascimentali indicano 
l'affermarsi d’un gusto nuovo, di derivazione ita- 
liana, che perdura nell’A/tare di san Sebastiano 
del 1515 (Monaco, Alte Pin.) e nella Fonte della 
vita (1519, Lisbona, Mus. de Arte Antiga), unica 
testimonianza sicura dell’attività dell’artista dopo 
la definitiva partenza da Augusta (1515 ca). De- 
terminante fu il suo ruolo nella formazione del fi- 
glio Hans il Giovane, ma solo supposta è la colla- 
borazione con lui all’Altare Oberried (Friburgo, 
Cattedrale). 

Holitsch manifattura ceramica ungherese. Iniziò 
l’attività nel 1743, presso l’omonimo castello, per 
iniziativa di Francesco di Lorena (il futuro impe- 
ratore Francesco 1). La produzione, molto varia, si 
ispirò ai modelli francesi (Marsiglia, Rouen, Mou- 
stiers, Strasburgo) e alle ceramiche abruzzesi di 
Castelli; caratteristiche le terrine trompe-l’oeil con 
uccelli, legumi e frutta. L’attività della manifattu- 
ra si protrasse fino al 1827. 

Holl Elias (Augusta 1573-1646) architetto tede- 
sco. Determinante per la sua formazione fu un 
viaggio a Venezia e nell’Italia settentrionale 
(1600). Successivamente, H. svolse un’intensa at- 
tività ad Augusta, dal 1602 come primo architetto 
del comune; fu costretto a lasciare l’incarico dopo 
l’editto di Restituzione (1629) perché protestante. 
Tra le principali opere da lui realizzate ad Augu- 
sta ricordiamo la Backer-Zunfthaus (1602), ispi- 
rata al convento della Carità del Palladio, la We- 
ber-Kaufhaus (1611), il ponte degli Scalzi (1611), 
ispirato al ponte di Rialto a Venezia, l'ospedale 
dello Spirito Santo (1623-31). Suo capolavoro vie- 
ne considerato il municipio (1615-20), un edificio 
che, nell’armonico rapporto fra le ali allargate e il 
rilevato corpo centrale, compone la tendenza te- 
desca alla articolazione con la predilezione rina- 
scimentale per l’unità di impianto. 

Holland Henry (Londra 1745-1806) architetto in- 
glese. Fu assistente, poi collaboratore (dal 1771) 
di Capability Brown; la sua prima opera impor- 
tante fu il Brooks’s Club a Londra (1776). Fra il 
1783 e il 1785 riedificò Carlton House a Londra 
per il principe di Galles (l’edificio fu demolito nel 
1826). Curò il rifacimento e l'arredamento di nu- 
merose dimore di campagna; a Wobumn, residen- 
za del duca di Bedford, costruì l'Orangery (1787- 
89), poi trasformata in galleria di sculture. H. fu 
tributario dello stile degli Adam — del quale die- 
de, specialmente negli interni, una versione sem- 
plificata — ma si mostrò anche sensibile alle in- 
fluenze del contemporaneo neoclassicismo fran- 
cese. 
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Hollanda Francisco de (Lisbona 1514/18 - ?, 1572) 
pittore e scrittore portoghese. Figlio di Antonio, 
pittore e miniatore fiammingo trasferitosi in Por- 
togallo, visitò l'Italia tra il 1538 e il 1540-41. Al 
suo ritorno, espresse il suo entusiasmo per l’arte 
classica in una raccolta di disegni (Escorial, Bi- 
blioteca) e in un Trattato della pittura antica 
(1547-49), completato da quattro dialoghi nei 
quali intervengono come interlocutori l’autore, 
Vittoria Colonna e Michelangelo. Delle idee di 
quest’ultimo sull’arte e sugli artisti contempora- 
nei il trattato è testimonianza interessante, anche 
se non sempre affidabile per l’arbitrarietà con cui 
l’autore mescola libere digressioni al ricordo di 
conversazioni reali. 

Hollar Wenceslaus (Praga 1607 - Londra 1677) in- 
cisore boemo. La sua formazione si svolse a Fran- 
coforte, ma fu attivo anche a Colonia prima di tra- 
sferirsi in Inghilterra intorno al 1652. Lasciò una 
vasta ma ineguale produzione che comprende 
paesaggi, vedute di città, scene di costume e ri- 
produzioni di dipinti (tra cui il ritratto di Inigo Jo- 
nes dovuto ad A. Van Dyck). 

Hollein Hans (Vienna 1934) architetto austriaco. 
E stato uno dei precursori in Europa del + post- 
moderno. Fin dalle prime opere (principalmente 
allestimenti di interni, come quelli del negozio di 
candele Retti a Vienna, 1964, e della gioielleria 
Schullin 1 a Vienna, 1972) ha mostrato grande 
sensibilità nel trattamento dei materiali, anche 
preziosi, e molta cura nella progettazione dei det- 
tagli, coerente con l’idea che l’architettura sia luo- 
go di fusione e contaminazione di diverse attività 
creative. Dagli anni Settanta ha iniziato a proget- 
tare anche su grande scala, realizzando tra l’altro 
l’Abteiberg Museum a Ménchengladbach (1972- 
82), il Museo d'Arte Moderna a Francoforte 
(1982-90), i magazzini Haas a Vienna (1985-90), 
la sede della Fukuda Motors a Tokyo (1989), la 
Kunsthalle a Sankt Pòlten (1993-96). 

Holzer Jenny (Gallipolis, Ohio, 1950) artista sta- 
tunitense. La prima serie dei suoi noti Truismi, se- 
quenze di aforismi, slogan sovversivi e frasi fatte 
tratte dal repertorio qualunquista del «buon sen- 
so comune», risale al 1977, quando frequentava 
l’Independent Study Program del Whitney Mus.: 


li stampava su manifesti e li affiggeva anonima- 
mente lungo le strade di New York. In seguito ha 
continuato a diffondere i suoi provocatori mes- 
saggi («L'abuso di potere non sorprende», «Il de- 
naro crea il gusto», «Proteggetemi da ciò che vo- 
glio») usando come supporti magliette, gadgets, 
facciate di edifici pubblici, pannelli pubblicitari, 
panchine e monumentali led elettronici, come 
quello installato sullo Spectacolor Board di Times 
Square (1982). Ai violenti Saggi incendiari (1978- 
80) sono seguite le serie Vivere (1980-82, in colla- 
borazione con P. Nadin), Sopravvivenza (1986) e 
Lamenti (1988), con testi sempre più complessi, 
narrativi e intimisti. Negli anni Novanta si è orien- 
tata sempre più in direzione dell’arte pubblica 
(Serie della guerra, 1992; memoriale per la pace 
a Erlauf, Austria, 1995; intervento per il nuovo 
Reichstag di Berlino, 1999). 

Holzmeister Clemens (Fulpmes, Tirolo, 1886 - Sa- 
lisburgo 1983) architetto austriaco. Completati gli 
studi a Vienna, lavorò in Turchia fra il 1938 e il 
1949, realizzando diversi palazzi governativi a Istan- 
bul e Ankara. Fra le sue opere, che recuperano ele- 
menti formali di derivazione eclettica all’interno di 
un'ispirazione funzionalista, si ricorda l’edificio del 
Festspielhaus a Salisburgo (1953-60). La sua lezione 
fu decisiva per le nuove generazioni di architetti au- 
striaci (G. Peichl, W. Molzbauer, H. Hollein). 
Home Robert (Londra 1752 - Oudh 1843) pittore 
inglese. Studiò con A. Kauffmann e soggiornò a 
Roma tra il 1773 e il 1778. Attivo come ritrattista a 
Dublino e quindi a Londra, nel 1790 partì per l’In- 
dia e si stabilì a Madras dove dipinse ritratti ed ese- 
guì studi di paesaggio; una raccolta di incisioni di 
suoi paesaggi dell'India fu pubblicata a Londra nel 
1794. Nel 1814 fu nominato ritrattista ufficiale della 
corte di Oudh. Non ritornò più in patria, ma conti- 
nuò a inviare regolarmente le sue opere alle esposi- 
zioni londinesi della Royal Academy. 

Homer Winslow (Boston, Massachusetts, 1836 - 
Prout's Neck, Maine, 1910) pittore, illustratore e 
incisore statunitense. Dopo aver studiato litogra- 
fia a Boston, collaborò dal 1857 alla rivista «Bal- 
lou°s Pictorial» e successivamente, trasferitosi a 
New York (1859), a «Harper's Weekly». Come li- 
tografo, e poi come pittore e disegnatore, si servì 


Winslow Homer 

«La corrente del Golfo» 
(1899): olio su tela, 

cm 71,4X124,8. New York, 
Metropolitan Museum. 
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moltissimo e con grande intelligenza di documen- 
ti fotografici per rappresentare la vita e gli avveni- 
menti americani. Sono rimaste famose le sue sce- 
ne di vita militare eseguite durante la guerra di 
secessione, cui partecipò dal 1862 come inviato di 
«Harper's Weekly». Nel 1866-67 viaggiò in Euro- 
pa, dove conobbe le opere degli impressionisti, 
traendone nuovo stimolo all’osservazione e alla 
stilizzazione realista (La partita a croquet, 1866, 
Chicago, Art Inst.). Nel 1881-82 H. fu in Inghil- 
terra (a Tynemouth) e con nuova ricchezza 
espressiva iniziò a usare la tecnica dell’acquerello. 
Rientrato in patria si stabilì a Prout's Neck, dedi- 
candosi alla pittura di scene di mare e di spiagge 
(serie di acquerelli dei Pescatori al Banco di Ter- 
ranova; La corrente del Golfo, olio, 1899, tutti a 
New York, Metropolitan Mus.). 

Honthorst Gerrit van + Van Honthorst, Gerrit. 
Hooch Pieter de (Rotterdam 1629 - dopo il 1684) 
pittore olandese. Allievo di N. Berchem a Haar- 
lem, lavorò a Leida, a Delft (dal 1654 al 1663 cir- 
ca) e quindi ad Amsterdam, dove la sua presenza 
è documentata fino al 1677. Le sue prime opere 
sono scene di genere di impianto piuttosto tradi- 
zionale ma, a partire dal suo arrivo a Delft, il suo 
stile sì trasforma e alle narrazioni piacevolmente 
aneddotiche degli anni precedenti si sostituiscono 
nitide vedute di interni borghesi scanditi e artico- 
lati — nelle aperture paesistiche o negli scorci su 
cortiletti, corridoi e stanze interne — con impecca- 
bile metrica spaziale. Se l'interesse per rappresen- 
tazioni spaziali complesse fu probabilmente ali- 
mentato dalla conoscenza delle opere e degli 
esperimenti illusionistici di C. Fabritius, i limpidi 
accordi cromatici, gli effetti e i contrasti di luce e 
penombra, le atmosfere sospese che colorano di 
delicato lirismo i gesti pacati e gli atteggiamenti 
quotidiani delle figure segnano, nelle opere più 
felici, il punto di massimo accostamento all’arte 
di J. Vermeer: Giocatori di carte (Londra, Buckin- 
gham Palace), // cortile (Londra, Nat. Gall.), La 
madre presso la culla (Berlino, Staatl. Mus.), La 
brocca (Amsterdam, Rjiksmus.). Le opere suc- 
cessive al trasferimento ad Amsterdam manife- 
stano il progressivo adeguamento al gusto aristo- 
cratico dei committenti nella più ricercata gran- 
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«Sparvieri della notte» 
(1942): olio su tela, 
cin 84Xx152. Chicago, 
Art Institute. 


diosità dell'impianto spaziale, nell’ambientazione 
architettonica più sontuosa e nella rigidezza un 
po’ manierata delle figure: La partenza perla pus- 
seggiata (Strasburgo, Mus. des Beaux-Arts), // 
guardaroba (Amsterdam, Rjiksmus.). 

Hood Raymond (Pawtucket, Rhode Island, 1881 
- Stamford, Connecticut, 1934) architetto statu- 
nitense. Vincitore del famoso concorso per il 
«Chicago Tribune» (in collaborazione, Chicago, 
1922), si trasferi a New York, dove realizzò i grat- 
tacieli dell'American Radiator Building (1924), il 
McGraw-Hill Building (1928-31), il Daily News 
Building (1928-31) e collaborò al progetto per il 
Rockefeller Center (193 1-34). 

Hoogstraten Samuel van + Van Hoogstraten, 
Samuel. 

Hopper Edward (Nyack, New York, 1882 - New 
York 1967) pittore e incisore statunitense. Dopo 
aver studiato alla School of Art di New York, viag- 
giò in Europa tra il 1905 e il 1910. Dal 1915, ab- 
bandonata temporaneamente la pittura, si dedicò 
per circa otto anni all’incisione, eseguendo punte- 
secche e acqueforti. Il successo di una mostra di 
acquerelli (1924) e di una di quadri (1927) lo im- 
pose come caposcuola dei realisti che dipingevano 
la «scena americana». La sua pittura potentemen- 
te evocativa offre del mondo statunitense degli an- 
ni Venti-Quaranta uno «spaccato» di straordinaria 
suggestione: combinando il realismo della visione 
con un sentimento struggente del paesaggio, degli 
oggetti e delle persone, H. dipinge immagini della 
città o della campagna quasi sempre deserte, o in- 
terni dove si consuma l’intima solitudine, la pro- 
fonda tristezza di uomini e donne senza speranza 
(Drug Store, 1927, Boston, Mus. of Fine Arts; Fi- 
nestre notturne, 1928, New York, Mus. of Mod. 
Art; Domenica di prima mattina, 1930, New York, 
Whitney Mus. of American Art; Gas, 1940, New 
York, Mus. of Mod. Art; Sparvieri della notte, 
1942, Chicago, Art Inst.). Sotto un’apparente og- 
gettività e freddezza di descrizione, 1 suoi quadri 
esprimono un silenzio e uno stupore quasi metafi- 
sici; mezzi primari del suo linguaggio sono la com- 
posizione geometrizzante, l’estrema riduzione dei 
particolari (con figure immerse in una sorta di vuo- 
to) e la qualità tagliente, plastica e vivida della luce. 
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1 Atrio centrale di Casa Van Ecetevelde (1895) a Bruxelles. 
2 Facciata dî Casa Solvay (1895-1900) a Bruxelles. 


Horenbout o Horebout, o Horenbolt, Gerard 
(Gand 1465 ca - 1541) pittore e miniatore fiam- 
mingo. Attivo dal 1487 a Gand, dove si conserva- 
no ancora due suoi ritratti di Donatori (Mus. 
Schone Kunsten), lavorò in seguito per Margheri- 
ta d'Austria a Malines (1517-21 ca) e in Inghilter- 
ra alla corte di Enrico vi, come miniatore (opere 
nella Biblioteca Vaticana). Nominato da Diirer 
nel suo diario di viaggio nei Paesi Bassi, lasciò il 
suo capolavoro in alcune miniature del Breviario 
Grimani (Venezia, Biblioteca Marciana) notevoli 
per ricchezza di osservazioni naturalistiche, sensi- 
bilità paesistica e luministica. 


Horn Rebecca (Michelstadt, Assia, 1944) scultri- 
ce, performer e regista tedesca. Profondamente 
segnata durante gli studi all'Accademia di belle 
arti di Amburgo (1964-69) dall'esperienza di una 
malattia polmonare, iniziò a utilizzare bende, ma- 
teriali soffici e piume per produrre spettacolari e 
poetiche opere incentrate sul corpo e la sua vul- 
nerabilità, da indossare come protesi e come 
«moltiplicatori di sensazioni» (bozzoli di piume, 
ventagli-prigione, lunghe dita artificiali e prolun- 
gamenti delle braccia). Dall'inizio degli anni Set- 
tanta tali «sculture corporee» sono state proposte 
in azioni collettive e performances. Nello stesso 
periodo ha messo a punto installazioni mobili, 
animate e proiettate nello spazio da ingranaggi 
meccanici e veri e propri motori. Molte delle sue 
macchine e delle sue sculture-oggetto sono ripro- 
poste nei suoi film: Esercizi berlinesi: sogni sott'ac- 
qua (cortometraggio, 1975), // ballerino scritturato 
(1978), La Ferdinanda (1981), La camera di Bu- 
ster (1990). 

Horta Victor (Gand 1861 - Bruxelles 1947) archi- 
tetto belga. Figlio di un falegname, a 17 anni, con- 
tro la volontà del padre, andò a studiare a Parigi. 
Tornato a Gand, completò gli studi presso l’ Acca- 
demia di belle arti di Bruxelles (1881-84), en- 
trando poi a lavorare nello studio di A. Balat, ar- 
chitetto di formazione neoclassica. Il suo primo 
lavoro furono tre edifici a Gand (1885), realizzati 
in un sobrio stile rinascimentale. Alla morte di 
Balat, H. lo sostituì nella guida dello studio; nel 
1892-93 costruì la casa in rue P.-E. Janson, ex rue 
de Turin, a Bruxelles, forse il più significativo mo- 
numento dell'art nouveau, sicuramente uno dei 
riferimenti indispensabili per lo sviluppo del mo- 
vimento architettonico moderno. Si tratta di un 
edificio a quattro piani, inserito con uno stretto 
frontespizio tra altri edifici; H. lo impostò con 
quei principi di onestà costruttiva (rispondenza 
funzionale tra interno ed esterno) che gli deriva- 
vano dalla conoscenza di Viollet-le-Duc e, insie- 
me, con la libera, gioiosa invenzione decorativa 
propria del gusto art nouveau. Le lunghe linee vi- 
branti che uniscono armoniosamente struttura e 
decorazione ridisegnano tutti gli elementi della 
facciata (bow-windows o finestre ad arco, balau- 
stre, grondaia), traducendosi all’interno in una 
spazialità fluida che attraverso la scala elicoidale e 
l'ampio atrio circolare si snoda verticalmente per 
tutto l’edificio. Negli anni successivi, fino alla pri- 
ma guerra mondiale, l’intensa attività di H. pro- 
dusse a Bruxelles una serie di altri importanti edi- 
fici (Casa Solvay, 1895-1900); Casa Horta, 1898; 
grandi magazzini A l’Innovation, rue Neuve, 
1901-03, ora distrutti; magazzini Waucquez, rue 
des Sables, 1903-06; ospedale Brugman, 1906-24) 
e soprattutto l’opera considerata il suo capolavo- 
ro, la Maison du Peuple (1896-99), ora distrutta, 
nella quale a una maggiore castigatezza decorati- 
va corrispondeva lo slancio di un'impostazione 
volumetrica spinta a negare la massa muraria non 
solo con la struttura di ferro e le trasparenze su- 
perficiali delle vetrate continue, ma anche con 
l’ondulazione del vasto prospetto e con la molti- 
plicazione delle sfuggenti prospettive. Ormai fa- 
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moso in campo internazionale, H. ripiegò succes- 
sivamente su posizioni più tradizionali, realizzan- 
do opere come il Palais des Beaux-Arts a Bruxel- 
les (1922-28). 

Hosho + Utamaro, Kitagawa. 

Houbracken Jan van + Van Houbracken, Jan. 
Houbraken Arnold (Dordrecht 1660 - Amster- 
dam 1719) pittore, incisore e scrittore d’arte olan- 
dese. Allievo di S. Hoogstraten, è noto per il suo 
Grande teatro dei pittori olandesi (1718-21), rac- 
colta di biografie. Più aneddottica che critica, l’o- 
pera è tuttavia di grande importanza come fonte 
sull’arte olandese del Seicento. 

Houdon Jean-Antoine (Parigi 1741-1828) sculto- 
re francese. Studiò a Roma, all'Accademia di 
Francia, dal 1764 al 1768, ed eseguì in questo pe- 
riodo molti studi anatomici tra cui lo Scorticato, 
diventato famoso anche a livello didattico, e le 
statue di San Bruno e San Giovanni Battista (di- 
strutta) per Santa Maria degli Angeli. Al ritorno a 
Parigi eseguì la statua di Diana cacciatrice (il 
bronzo è al Louvre; un esemplare in marmo fu 
acquistato da Caterina i per l'’Ermitage di San 
Pietroburgo) e ricevette poi numerose commis- 
sioni per monumenti sepolcrali. Ma conquistò il 
successo soprattutto con la prestigiosa galleria dei 
ritratti a mezzo busto e a figura intera, che lo con- 
sacrarono indiscusso maestro del genere più colti- 
vato, forse, dagli scultori del tempo e sicuramente 
più amato dal pubblico. Molti fra i contemporanei 
di maggior spicco posarono nel suo atelier per bu- 
sti più volte replicati, gettati anche in gesso o in 
bronzo per soddisfare le richieste di collezionisti 
ed estimatori di mezza Europa. La serie fu aperta 
dal Diderot, cui seguirono i ritratti di Gluck 
(1775) e Molière (1776), di Turgot (1778) e Buffon 
(1881). Il suo Voltaire seduto (Parigi, Comédie 
Frangaise) trionfò al Salon del 1781. Solo tra il 
1777 e il 1778 H. eseguì circa 40 busti in uno stile 
di netta impronta realista, con forte evidenza del- 
l'anatomia e dell’espressione psicologica. L’ade- 
sione alla concreta realtà umana dei modelli, fis- 


Jean-Antoine Houdon 


1 «Voltaire seduto» (1781): bozzetto in terracotta. 
Montpellier, Musée Fabre. 2 «L’Inverno» (1783): marmo. 
Montpellier, Musée Fabre. 


sati sempre sul punto di volgersi con lo sguardo 
allo spettatore, evita a H. sia di cedere alle sedu- 
zioni del tardo rococò (a cui pure mostra talvolta 
d’indulgere, specie nei vivacissimi ritratti di fan- 
ciulli) sia di adeguarsi più tardi alla troppo rigida 
alternativa del gusto neoclassico, che non mancò 
tuttavia di influenzarlo nell'ultimo periodo. Nel 
1785, anche per il successo del suo ritratto di B. 
Franklin, H. si recò nell’America del Nord per 
eseguire una statua di G. Washington, poi eretta 
nel Campidoglio di Richmond: opera che, nono- 
stante l’acuto realismo dei dettagli, tende a un'i- 
nedita essenzialità e concentrazione ideale. Il pe- 
riodo rivoluzionario segnò un rallentamento ma 
non un arresto dell'attività dell’artista, che conti- 
nuò con i busti di Bailly, presidente della Costi- 
tuente, di La Fayette, di Mirabeau. Un ritratto 
«all'antica» di Napoleone aprì la serie «napoleo- 
nica» dove appaiono i segni d’un graduale declino 
inventivo. 

Howard Ebenezer (Londra 1850-1928) teorico 
inglese di urbanistica. Come alternativa e rimedio 
alla caotica crescita urbana, propose un program- 
ma di città-giardino, cioè di unità residenziali a 
gestione comunitaria, di dimensioni limitate sia 
nella popolazione (32.000 unità) sia nella superfi- 
cie (400 ettari per il nucleo urbano, 2000 per la fa- 
scia agricola). Le sue teorie furono realizzate nei 
due centri urbani di Letchworth (1903) e di 
Welwin (1919), ambedue nell’Herefordshire, do- 
ve H. riassunse e ripropose in termini empirici so- 
luzioni già prospettate dagli utopisti della seconda 
metà dell'Ottocento (R. Owen, Ch. Fourier). Tra 
I suoi scritti ricordiamo Città giardino del domani 
(1902). 

Howe George + Lescaze, William. 

Hsia Kuei nome letterario di Yii-yii (attivo tra il 
1180 e il 1230) pittore cinese. Fu pittore accade- 
mico di corte nella natia Hang-Chou durante la 
dinastia Sung del sud, sotto il regno di Ning-tsung 
(1195-1225). Insieme a Ma Yiian fondò l’impor- 
tante scuola Ma-Hsia, che contribuì alla grande 
tradizione paesaggistica cinese ed ebbe notevole 
influenza sulla corrente giapponese Suiboku-ga 
dell’epoca Muromachi. Sebbene si fosse formato 
con lo studio dei classici e di Li T’ang, i suoi pae- 
saggi modificarono la tradizione precedente: alla 
grandiosità e profondità spaziale, impostata sin 
dalla fine del sec. x1 sulla visione obiettiva della 
prospettiva atmosferica, egli innestò infatti una 
rappresentazione più intima e commossa, squili- 
brando verso un angolo la composizione e dram- 
matizzando | singoli brani di natura. Tra le opere 
principali: Dodici vedute da una capanna (Kansas 
City, Nelson Gall. of Art), Paesaggio durante una 
tempesta (KGbe, Coll. Kawasaki), Conversazione 
tra amici sotto i pini presso un precipizio (Pechino, 
Mus. Naz.). 

Hsien-hsi + Li Ch’eng. 

Hsi-ku + Li T'ang. 

Hsù Pei-hung (Yixing, Jangsu, 1896 - Pechino 
1953) pittore cinese. E noto anche col nome di Ju 
Péon. Di umili origini, dotato di una serissima 
preparazione accademica, ha cercato di realizzare 
una sintesi figurativa tra Onente e Occidente. Nel 
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1921 fu a Parigi, in Germania e in Italia, dove ri- 
mase affascinato dai valori della classicità che 
cercò di introdurre nell’istantaneità emotiva ca- 
ratteristica della visione cinese. All’inizio degli an- 
ni Trenta tornò allo stile tradizionale cinese, f'on- 
dando insieme ad altri tre artisti la Han-chih-yo 
She (Amici della Società d'Inverno). Contempo- 
raneamente si accostò ai modi della pittura en 
plein air. La sua opera si distingue, più che per l’o- 
riginalità, per l'intensità e la continuità della ricer- 
ca. Tra i suoi numerosi allievi ricordiamo Wu Tso- 
Jen, che nel 1953 gli succedette alla direzione del- 
l'Accademia Nazionale di Pechino optando per 
una linea figurativa occidentale. 

Huang Kung-wang (Ch’'ang-shu, Kiangsu, 1269- 
1354) pittore cinese. E forse il primo, e non solo in 
ordine di tempo, del gruppo chiamato più tardi i 
Quattro Grandi Maestri del periodo Yiian (1273- 
1368). Di lui ci resta un numero esiguo di opere:la 
più importante è il lungo rotolo / monti del 
Fu-ch'un (1338), conservato oggi nel Palazzo Na- 
zionale di Formosa. Pur ril'acendosi alla visione 
monumentale e usando la tecnica a puro inchio- 
stro della precedente epoca Sung, l'artista vi dà 
prova di uno stile personalissimo che si distacca 
da ogni schema convenzionale. La rappresenta- 
zione della natura rivela l'immediatezza dell'e- 
sperienza sensibile; la pennellata, vibrante e inci- 
siva, coglie nell’attimo l'impressione suscitata dal- 
la luce e dall’atmosfera. 

Hubbuch Carl (Karlsruhe 1891-1979) pittore te- 
desco. Studiò all'Accademia di Karlsruhe e a Ber- 
lino, con E. Orlik. La sua opera, riconducibile alla 
Nuova Oggettività (Aula scolastica, 1925, Karl- 
sruhe, Coll. H. Goettl), presenta doti grafiche 
piuttosto che pittoriche. Disegnatore abilissimo, 
dal tratto asciutto, incisivo e ironico, H. svolse una 
satira pungente della società del suo tempo, altre- 
sì attraversata da spunti l'antastici e visionari. Nel 
ritratto H. avvicina il modello in modo diretto, 
spesso con inclemenza (Doppio ritratto di Hilda, 
1923, Monaco, Neue Staatsgal.). Nel 1933 fu co- 
stretto dal regime nazista ad abbandonare l’inse- 
gnamento. 

Huber Max (Baar 1919- Mendrisio 1992) pittore 
e grafico svizzero. Formatosi alla Kunstgewerbe- 
schule di Zurigo, si orientò verso una pittura 
astratto-geometrica, influenzato da M. Bill. Nel 
1941-42 lavorò presso lo Studio Boggeri di Mila- 
no; nuovamente a Milano dal 1945, sviluppò la 
sua pittura in senso concretista e nel 1947 fu tra gli 
organizzatori dell'importante mostra di arte 
astratta e concreta a Palazzo Reale. Aderì quindi 
al mac, ma sì dedicò principalmente alla grafica, 
con uno stile derivato dal Bauhaus: tra i suoi lavo- 
ri, che rinnovarono il graphic design italiano dopo 
la guerra, la riprogettazione dell'immagine edito- 
riale dell’Einaudi (1947), il marchio e l'imposta- 
zione grafica della Triennale milanese del 1948, i 
progetti per il Piccolo Teatro di Grassi e Strehler. 
Suoi i logotipi ancora in uso di Rinascente, Esse- 
lunga e Coin. 

Huber Wolf (Feldkirch 1485/90) ca - Passau 1553) 
pittore e incisore tedesco. Formatosi nella cerchia 
di M. Pacher, studiò le incisioni di A. Diirer e di- 
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venne uno dei più significativi rappresentanti del- 
la scuola danubiana. In H. la fantasia e il romanti- 
co sentimento della natura di Altdorfer assumono 
un'impronta più rude e popolaresca, mentre negli 
sfondi paesaggistici rivive il ricordo della montuo- 
sa terra natale (Fuga in Egitto, 1520-30 ca, Ber- 
lino, Staatl. Mus.). In opere come L'’erezione del- 
la croce (1520-30 ca, Vienna, Kunsthistorisches 
Mus.), l’altare di Sant'Anna (1521, diviso tra la 
parrocchiale di Feldkirch e il Landesmus. di Bre- 
genz) o i superstiti pannelli dell’altare dell’abba- 
zia di Sankt Florian (Flagellazione e Incoronazio- 
ne di spine), l'arte di H. raggiunge un’espressioni- 
stica drammaticità, sottolineata da singolari eff'et- 
ti di luce, mentre la complessità della composizio- 
ne, il colore caldo e intenso rivelano affinità con la 
contemporanea pittura veneta. Importanza pari a 
quella pittorica riveste la sua produzione grafica, 
comprendente numerosi disegni di paesaggio, 
spesso acquerellati, che dilatano f'antasticamente 
lo spazio sotto l’impeto dell’emozione, e varie te- 
ste di carattere, fissate a carboncino con focosa 
immediatezza. 

Hudson Thomas (Devonshire 1701 - Twicken- 
ham, Middlesex, 1779) pittore inglese. Maestro di 
J. Reynolds, fu uno dei più richiesti ritrattisti del- 
l'aristocrazia londinese del sec. xvi, che raffigurò 
in composizioni solenni riecheggianti la grande 
tradizione seicentesca (L'ammiraglio Byng, 1749, 
Greenwich, Nat. Maritime Mus.). 

Hudson River School denominazione attribuita 
retrospettivamente a un nutrito gruppo di pittori 
statunitensi che, attivi tra il 1825 e il 1875, contri- 
buirono a creare la tradizione della pittura ameri- 
cana di paesaggio, ispirandosi tra l’altro agli am- 
bienti delle Catskill Mountains e del fiume Hud- 
son. Tra i maggiori esponenti del movimento arti- 
stico, il primo sorto negli Stati Uniti, figurano 
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«Ultinta Cena» (dopo il 1450): tempera su tavola, 
con 162 X170. Barcellona, Museo di Arte Catalana. 
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Thomas Doughty (1793-1856), Asher Brown Du- 
rand (1796-1886), Th. + Cole, cui si deve anche 
l'importante testo teorico Saggio sullo scenario 
americano (1835), e F. + Church. L’esaltazione 
romantica della natura nei suoi aspetti più sublimi 
e idealizzati si accompagna in questi pittori e nei 
loro seguaci a un forte sentimento nazionalistico e 
alla rivendicazione di una autonomia artistica nei 
confronti della tradizione europea che privilegia- 
va la pittura di storia. 

Huelsenbeck Richard (Frankenau 1892 - Mural- 
to, Svizzera, 1974) pittore, scrittore e poeta tede- 
sco. Fu tra gli animatori del dadaista Cabaret Vol- 
taire di Zurigo (1916). Tornato a Berlino (1917), 
contribuì alla formazione del gruppo dada, forte- 
mente politicizzato, della capitale tedesca: di par- 
ticolare rilievo, in tal senso, fu l'articolo L'uomo 
nuovo, apparso su «Neue Jugend» (1917). All’ini- 
zio del 1918 tenne il suo primo discorso-dada nel- 
la Gall. Neumann e fondò la rivista «Club Dada»; 
nel suo «Dada Almanach» si trova una delle pri- 
me descrizioni del movimento. A Parigi negli an- 
ni Venti, si avvicinò al gruppo surrealista. 

Huet Paul (Parigi 1803-69) pittore e incisore fran- 
cese. Risentì inizialmente dell’esempio di J.- A. 
Watteau e di J.-H. Fragonard, ma fu soprattutto 
influenzato dai paesaggisti inglesi, in particolare 
da R.P. Bonington, cui dal 1820 fu legato da rap- 
porti di amicizia e collaborazione, tanto che in al- 
cuni casi può risultare difficile distinguere stilisti- 
camente 1 due artisti. Viaggiatore instancabile (vi- 
sitò l'Italia, il Belgio, l'Olanda e l’Inghilterra), 
venne considerato l’innovatore in direzione ro- 
mantica della pittura di paesaggio francese dai 
Barbizonniers e dagli impressionisti. Tra le opere 
che gli diedero notorietà, il Cavaliere in viaggio 
sotto un temporale al tramonto e Sole che tramon- 
ta dietro un'abbazia, ispirate a versi di V. Hugo ed 
esposte al Salon del 1831. Dal 1825 si dedicò an- 
che alla litografia (illustrazioni per Paul e Virginie, 
1833) e all’incisione su rame. 

Hugford Ignazio (Firenze 1703-78) pittore italia- 
no. Allievo di A.D. Gabbiani, operò per chiese di 
Firenze, Pistoia, Pisa e Vallombrosa, con dipinti 
di orientamento classicista strettamente legati allo 
stile del maestro, ma anche caratterizzati dall’am- 
bientazione del racconto in costume che sembra 
anticipare la pittura ottocentesca (Matilde di To- 
scana che dona i suoi beni alla Chiesa, Pistoia, San 
Bartolomeo in Pantano). Possedette un’impor- 
tante collezione di disegni e incisioni e due suoi al- 
lievi, G.B. Cipriani e F. Bartolozzi, furono tra i 
fondatori italiani della Royal Academy di Lon- 
dra. 

Hughes Arthur (Londra 1832 - Kew Green, Lon- 
dra, 1915) pittore inglese. Entrò nel 1850 a far 
parte del gruppo dei preraffaelliti, accostandosi 
nei primi anni particolarmente alle opere di Mil- 
lais. | suoi dipinti sono caratterizzati da accosta- 
menti cromatici delicati e preziosi e dalla predile- 
zione per soggetti sottilmente sentimentali, per at- 
mosfere sospese, per l’evocazione dei sogni del- 
l’infanzia e dell'adolescenza (Amore d'aprile, 
1856, Londra, Tate Gall.). 

Huguet Jaime (Valls 1412 - Barcellona 1492) pit- 
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«Il giardino dei morti felici» (1953): tecnica mista, 
cm 47x58. Parigi, coll. priv. 


tore spagnolo. Attivo inizialmente a Tarragona e 
in seguito a Barcellona, dove risiedeva nel 1448, è 
uno dei maggiori artisti catalani del secondo 
Quattrocento. La sua arte, legata alla «cultura 
mediterranea» (dalla Liguria alla Campania e dal- 
la Provenza alla Spagna meridionale), fonde mo- 
tivi del gotico internazionale con elementi italiani 
e fiamminghi, mediatigli soprattutto da L. Dal- 
mau, inclinando a spunti naturalistici e a esube- 
ranza decorativa. In particolare H. armonizza in 
modo assai raffinato la resa individualizzata e rea- 
listica delle figure con l’astrattezza dei fondi oro e 
dei particolari ornamentali (Retablo dei santi 
Abdon e Senén in Santa Maria a Tarrasa, 1460-61; 
Trittico di san Giorgio, 1445 ca, diviso tra i musei 
di Barcellona e di Berlino, ma i pannelli berlinesi 
sono andati distrutti nel 1945; retablo dell’Epifa- 
nia per la Cappella Reale di Santa Agneda di 
Barcellona 1464-65, ora al Mus. storico della 
città). Caratterizzati da un maggiore sfarzo orna- 
mentale sono i grandi retabli, eseguiti con ampio 
intervento della bottega, di San Bernardino 
(1462-68, Barcellona, Mus. della Cattedrale), di 
San Vincenzo (1458-60) e di Sant’ Agostino (1463- 
80, Barcellona, Mus. di Arte Catalana). 
Hundertwasser Friedensreich, pseudonimo di 
Friedrich Stowasser ( Vienna 1928 - a bordo della 
Queen Elizabeth 112000) pittore austriaco. Dopo 
gli studi accademici a Vienna, sono stati determi- 
nanti per la sua pittura astratta, caratterizzata da 
un raffinato gusto decorativo, la tradizione dello 
Jugendstil austriaco, l'esempio di P. Klee e le te- 
matiche del surrealismo. Autore di una Gram- 
matica del vedere (1957), ha sviluppato un lin- 
guaggio dove forme labirintiche, fortemente evo- 
catrici, si configurano come proiezioni dell’incon- 
scio (// confine, 1955, Vienna, Mus. des 20. 
Jahrhunderts). A Vienna un intero blocco di case 
di edilizia popolare è stato realizzato sulla base di 
un suo progetto, nella forma di una bizzarra ar- 
chitettura organicistica e biomorfica, vivacemen- 
te colorata. 

Hunt William Holman (Londra 1827-1910) pitto- 
re inglese. Fu nel 1848 uno dei fondatori della 
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confraternita preraffaellita. Convinto assertore 
della fedeltà alla natura, pose spesso a sfondo dei 
suoi quadri paesaggi di meticoloso realismo. Nei 
dipinti a soggetto religioso questa minuziosa, esa- 
sperata aderenza al vero si carica di un'atmosfera 
arcana e allegorica: così nella Luce del mondo 
(1853-56, Oxford, Keble College), nel Capro 
espiatorio (1854, Port Sunlight, Lady Lever Art 
Gall.), dove la realistica figura d'animale in un bi- 
blico, desolato paesaggio assume un denso signifi- 
cato simbolico, o nel tardo L'ombra della morte 
(1870-73, Manchester, City Art Gall.). Come tutti 
i preraffaelliti, H. trattò anche soggetti letterari 
(Isabella e il vaso di basilico, 1867, Newcastle, 
Laing Art Gall., da una novella di Boccaccio), 
scene di vita contemporanea (La nave, 1875, Lon- 
dra, Tate Gall.) e argomenti moraleggianti (// gar- 
zone pastore, 1851, Manchester, City Art Gall.). 
Hurrell Harold + Art & Language. 

hurrita, arte + mesopotamica, arte. 

Hurtado Francisco (C6rdoba 1669-1725) architet- 
to spagnolo. Fu a lungo capomastro della Catte- 
drale di Cérdoba e, dal 1705, di quella di Grana- 
da. A Malaga costruì il camarin (cappelletta-ta- 
bernacolo, iniziata nel 1603) di Nuestra Sefiora de 
la Victoria, sopra il mausoleo dei conti di Buena- 
vista. Fra il 1702 e il 1720 completò la cappella del 
sacrario nella Certosa di Granada ed edificò il sa- 
crario attiguo alla chiesa principale. L'ultima sua 
opera fu il progetto per la complessa struttura del 
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camarin della Certosa del Paular presso Segovia, 
disegnato nel 1718 e completato dagli allievi. H. 
fu tra gli architetti che agli inizi del Settecento 
operarono un ritorno allo stile plateresco, soprat- 
tutto al suo scenografico e sovrabbondante deco- 
rativismo. 

Huszar Wilmos (Budapest 1884 - Hierden 1960) 
pittore olandese di origine ungherese. In Olanda 
dal 1905, si avvicinò all’astrattismo dal 1914, dopo 
una fase figurativa comunque già orientata verso 
una ricerca di sintesi formale. Nel 1917 fu tra i 
fondatori del gruppo De Stijl e ne applicò i princi- 
pi non solo nelle composizioni pittoriche (Com- 
posizione, 1920)-22, Madrid, Mus. Thyssen-Borne- 
misza), ma nelle vetrate, nella progettazione di 
mobili e nella decorazione di interni, anche se nel 
corso degli anni Venti attenuò gradualmente l’o- 
riginario rigore neoplastico adottando la diagona- 
le. Nel 1931 aderì al gruppo astrattista Cercle et 
Carré, ma nella seconda metà del decennio co- 
minciò a volgersi a una maniera più tradizional- 
mente figurativa. 

Huyghe Pierre + videoarte. 

Huysmans Cornelis (Anversa 1648 - Malines 
1727) pittore fiammingo. Allievo di J. de Witte e 
di J. d'’Arthois, si dedicò alla pittura di paesaggio, 
fondendo tendenze decorative della tradizione 
fiamminga con il gusto per i contrasti luministici e 
il taglio ampio e profondo della veduta. 
Hyppolite Hector + naîf. 


ialografia l’arte di incidere e di dipingere su ve- 
tro. 

iberica, arte termine usato per indicare l’arte dei 
popoli iberici, sviluppatasi con caratteristiche pe- 
culiari nel quadro della civiltà mediterranea a par- 
tire dal sec. vi a.C., attingendo al sostrato dell’arte 
rupestre dei cacciatori paleolitici e mesolitici e 
delle tendenze decorativistiche della ceramica 
eneolitica, oltre che dell’architettura megalitica. 
La sua area di diffusione fu la regione andalusa 
(prima tappa della colonizzazione greca della 
Spagna), il Sud-Est, dove fu espressione di una ci- 
viltà urbana avanzata, e il Nord della Spagna, do- 
ve rispecchiò una società essenzialmente rurale, 
culturalmente più attardata. Dal villaggio primiti- 
vo fortificato si svilupparono, sotto l’influenza 
dell’urbanistica greca, città con strade lastricate e 
mura perimetrali di tipo ciclopico, munite di torri 
ovali o quadrate (El Castellar de Meca). Nelle ne- 
cropoli le tombe erano a fossa o a camera, deco- 
rate con pitture parietali ora perdute (come a Ga- 
lera, in provincia di Granada) e ricoperte da tu- 
mulo. Le manifestazioni artistiche più interessan- 
ti si ebbero nella scultura e nella ceramica, oltre- 
ché nell’oreficeria. Le opere di scultura in calcare, 
bronzo, terracotta, risentono fortemente della 
plastica greca arcaica e classica. Notevoli gli alto- 
rilievi in pietra raffiguranti animali (leoni, sfingi, 
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1 «Marra di Elche» (sec. tv a.C): 
busto in calcare. Madrid, Prado. 
2 Vaso (secc. teu a.C.) da Azaila 
(Leruel) Madrid, Musco 
Arqueologico Nacional. 


cavalli), musici con doppi flauti, figure muliebri 
portanti vasi con offerte, guerrieri a piedi o a ca- 
vallo (come nei rilievi di Osunia, già influenzati, 
nei temi e in alcuni schemi iconografici, dalla pre- 
senza romana). La statuaria fu caratteristica del 
Sud-Est della Spagna; alcune delle sculture a tutto 
tondo, eseguite con grande finezza, fanno pensare 
ad artisti greci operanti in territorio iberico 
(esemplari il famoso busto in calcare policromo 
della Dama di Elche, sec. iv a.C.; i guerrieri e le fi- 
gure femminili del Cerro de Los Santos e del Lla- 
no de la Consolaciòn, secc. v-iv a.C.; la testa di 
Alicante, la statua assisa di Verdolay, 500 ca a.C.). 
La plastica in bronzo, talora di eccezionale qua- 
lità, consisteva in figurine votive. La ceramica, che 
raggiunge un notevole sviluppo durante i secc. 
iv-Itt a.C., presenta, pur nelle varianti locali, una 
base comune di elementi decorativi geometrici. 
Nel repertorio decorativo, segnato dalla predomi- 
nante influenza greca, ma anche da quella fenicia 
e cartaginese, si inserirono presto immagini di uc- 
celli e felini, e successivamente scene di guerra o 
di danza. L'a.i. sopravvisse durante l'età repubbli- 
cana romana e si esaurì verso la fine del sec. 1 a.C. 

Notevole fu anche la sua influenza nel territorio 
celtico (Estremadura, Portogallo, province di 
Avila e Segovia, Paesi Baschi). 

icnografia + pianta. 
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1 «San Luca» (Serbia, sec. xv). Monte Athos, Monastero di Chitandar. 2 «Odigitria © Vergine Keharitomene» (Bulgaria, 
sec. xv1). Sofia, Musco della Cattedrale. 3 «Arcangelo Michele» (Grecia, sec. xv). Atene, Museo Bizantino. 4 «San 
Demetrio di Salonicco» (part., Scuola di Kiev, sec. x11). Mosca, Galleria Tretjalkeov. 5 «Vergine del Don» (Scuola di Mosca, 
sec. xIv). Mosca, Galleria Tretjakov. 6 «San Giorgio» (Scuola di Novgorod, sec. xv). Mosca, Galleria Tretjakov. 


icona immagine sacra di soggetto cristiano carat- 
teristica dell’arte bizantina, dipinta in genere su 
tavola con tecniche varie (tempera, encausto, af- 
fresco, smalto ecc.). E per lo più di formato ridot- 
to e quasi sempre portatile, tranne per quelle in- 
corporate nell’iconostasi. Nella teologia orientale, 
l'i. non è solo un'«illustrazione», ma una vera «ap- 
parizione» del divino. Le figure, che esprimono 
ieraticità e atteggiamento contemplativo, appaio- 
no rigorosamente bidimensionali, prive di volu- 
me e per lo più rappresentate frontalmente. Sog- 
getti prevalenti sono sia immagini isolate (Vergi- 
ne, santi, apostoli) sia scene ispirate al Nuovo Te- 
stamento o alla vita della Vergine: tipica l’i. del 
Volto santo, immagine del volto di Cristo che la 
tradizione voleva acheropita, ossia non dipinta da 
mano umana, replica del Volto della Veronica. 
All’iconografo è richiesto di essere anche teologo 
e di corroborare il talento artistico con una vita 
ascetica e di preghiera. La fase finale dell’esecu- 
zione di un'i. consiste nell’applicazione di foglie 
d'oro sul fondo, simboleggianti la luce celeste, se- 


guita da iscrizioni illustranti il soggetto dipinto; da 
ultimo, il pittore spalma uno strato di olifa (verni- 
ce a base di olio di lino) atto a proteggere e a far 
risaltare i colori. 

L'esistenza delle i. è attestata dall’epoca di Giusti- 
niano (527-65); le prime furono realizzate in offi- 
cine siriache o copte nei secc. vi e vil e ampia ne fu 
limitazione nelle province dell’Impero d'Oriente. 
La venerazione idolatrica riservata dai fedeli ad 
alcune i. (che venivano spesso considerate mira- 
colose) fu tra le cause della crisi iconoclasta sotto 
papa Leone in (730). La venerazione delle i. ri- 
prese nel sec. ix con la vittoria dell'iconofilia; fu 
allora fissato il programma iconografico della de- 
corazione delle chiese ortodosse e in particolare 
dell’iconostasi. Il grande sviluppo della pittura di 
i. nell'impero bizantino ebbe inizio nel sec. x, sot- 
to il regno della dinastia dei Macedoni. Lo stile di 
questo periodo («rinascenza dei Macedoni») mo- 
stra influenze ellenistiche: l'igure in atteggiamento 
pacato, panneggi immobili e colori raffinati. Uno 
stile espressionista, pieno di movimento e di for- 
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za, si sviluppò invece sottoi Comneni, mentre con 
i Paleologi si tornò alle forme addolcite e ai colo- 
ri non violenti pur conservando il movimento 
delle scene. In parallelo alla Scuola di Costanti- 
nopoli maturarono numerose tendenze locali; le 
più importanti furono quella della Cappadocia, 
improntata a forme più rustiche; quella del Mon- 
te Athos, volta soprattutto all’illustrazione dei 
dogmi; e le scuole nazionali dell'Armenia, della 
Georgia (soprattutto smalti e metalli preziosi ce- 
sellati), della Bulgaria (icone di ceramica dipin- 
ta), della Serbia (influenzata da Costantinopoli e 
da Salonicco) e della Russia con le sue varietà re- 
gionali. Iniziata a Kiev con uno stile monumenta- 
le e figure frontali, l’arte russa delle 1. si sviluppò 
poi a Novgorod (San Giorgio, Mosca, Gall. 
Tretjakov) e nelle regioni del Nord. Tra i grandi 
maestri che firmavano le loro  ope- 
re figurano + Teofane il Greco, il suo allievo 
A. -» Rublév, e il Maestro Dionisio (sec. xvi) e i 
suoi figli che conferiranno alle figure un caratte- 
ristico allungamento accrescendone grazia e no- 
biltà. Dopo la caduta di Costantinopoli (1453), 
Creta e le isole vicine, sotto la dominazione ve- 
neziana, continuarono la tradizione di Costanti- 
nopoli. Le opere degli artisti cretesi sono alla ba- 
se della pittura di icone sviluppatasi in Romania. 
In Russia le decisioni del concilio dei Cento Ca- 
pitoli (1555) imposero ai pittori di continuare 
scrupolosamente le tradizioni, mirando a frenare 
certo gusto occidentalizzante. Le tecniche più ru- 
dimentali, come la pittura sotto vetro introdotta 
in Romania dalla Germania e dall'Ungheria, 
crearono una corrente folclorica molto viva nel 
sec. XIX. Infine, le tecniche moderne di lavorazio- 
ne del metallo di incisione e di stampa offrirono 
la possibilità di moltiplicare le icone su scala in- 
dustriale. 

iconografia (dal greco eikòn, «immagine», e 
graphia, «descrizione») metodo di studio che si 
occupa della descrizione e individuazione dei te- 
mi raffigurati nelle opere d’arte. In senso stretto, 
il termine i. indica anche una disciplina sussidia- 
ria delle scienze storiche che studia l’immagine 
come documento: in tal modo fu inizialmente 
impiegata soprattutto negli studi di archeologia 
volti a identificare il soggetto raffigurato in sta- 
tue, busti di personaggi storici, monete, meda- 
glie. Dalla fine dell'Ottocento l'i. si è emancipata 
da tale ruolo ausiliario nei confronti dell’archeo- 
logia, della numismatica e della ritrattistica, con- 
figurandosi come disciplina autonoma finalizza- 
ta all'identificazione dei soggetti e allo studio 
della loro tradizione figurativa. L'i. come meto- 
do di indagine della storia dell’arte è stata defi- 
nita in particolare da E. Panofsky, il quale attri- 
buisce all’analisi pre-iconografica io studio del 
soggetto naturale, fattuale ed espressivo, vale a 
dire l’analisi delle forme, delle linee, dei colori, 
dei materiali e della struttura figurativa di un'o- 
pera. mentre la descrizione iconografica consiste 
propriamente nell’identificazione del soggetto 
secondario o convenzionale. Li. in senso stretto 
è dunque il campo di ricerca che procede alla de- 
finizione dei temi e dei soggetti nelle opere d’ar- 


te attraverso immagini, storie e allegorie. Fon- 
damentali per un'indagine iconografica sono la 
conoscenza e la ricostruzione della tradizione fi- 
gurativa di un determinato tema o soggetto, la 
sua appartenenza a un genere e la sua identifica- 
zione attraverso e in rapporto alla tradizione te- 
stuale. 

La grande varietà di generi iconografici, tematici 
e tipologici, può essere ricondotta alla fonda- 
mentale distinzione tra i. sacra (comprendente 
temi tratti dall'’Antico e dal Nuovo Testamento, 
dai Vangeli apocrifi, dalla Patristica e dalla lette- 
ratura agiografica) e i. profana, nella quale rien- 
trano sia i temi mitologici sia quelli astrologici, 
letterari, storici e classici nonché il repertorio 
dell’araldica e degli emblemi. La classificazione 
in categorie di soggetti e immagini (personifica- 
zioni, allegorie, simboli) ha dato impulso sin dal- 
la fine dell’Ottocento alla costituzione di reper- 
tori e manuali sia per l’i. sacra (E. Male, L. 
Réau,) sia per l’i. profana (R. Van Marle, G. de 
Tervarent); all’. cristiana, dai monumenti paleo- 
cristiani fino al 1400, è dedicato l'ampio catalogo 
tematico, l'/ndex of Christian Art, promosso da 
Ch. Rufus Morey a partire dal 1917 presso il Di- 
partimento di Arte e Archeologia dell’Univer- 
sità di Princeton (in copia all’Università di Utre- 
cht, alla Dumbarton Oaks di Washington e alla 
Biblioteca Vaticana). 

L’i. ha avuto una fondamentale funzione dida- 
scalica, oltre che storico-artistica, nell’arte me- 
dievale, fondata sul valore delle immagini come 
mezzo di diffusione della dottrina cristiana; a 
una finalità didascalica e religiosa o filosofica so- 
no infatti improntati, per es., i cicli figurativi che 
riflettono l'impianto teorico e dottrinario della 
Scolastica nelle decorazioni dei portali istoriati 
delle cattedrali, da Compostela a Chartres, da 
Amiens, a Santa Maria di Ripoll. Nella cultura 
artistica medievale una stabilità della tradizione 
iconografica si unisce a una tradizione testuale 
abbastanza codificata. Ma il rapporto delle im- 
magini con 1 testi è diversificato e problematico; 
al di là del ruolo illustrativo, l’immagine ha una 
sua specificità interpretativa ed espressiva che 

spesso contende al testo stesso il primato dell’in- 
venzione. Ai fini dell’identificazione dei soggetti 

e dei temi, dopo l’età medievale non risulta sem- 
pre facile rintracciare i testi che possano spiegare 

una data iconografia; la contaminazione fra 1 te- 

sti diventa più frequente, la tradizione iconogra- 
fica perde la sua stabilità, le variazioni diventano 

più significative e sono legate anche a un uso al- 

legorico delle immagini che si afferma soprattut- 

to nell’ambito dell’i. profana. La letteratura mi- 

tografica ed emblematica del Cinquecento intro- 

duce, nel suo carattere di epitome ma anche di 

elaborazione delle tradizioni culturali. una serie 

di i. nuove, variate o contaminate; il materiale 

iconografico ereditato dal mondo classico si ar- 

ricchisce di elementi tratti anche dalle tradizioni 

orientali, come i geroglifici e l'astrologia. elabo- 

rati alla luce di una cultura intellettuale e sofisti- 

cata. L'immagine perde dunque il valore dida- 

scalico per assumere quello allegorico e simboli- 
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La tradizione mitologica nel rinascimento va consi- 
derata in rapporto ai movimenti di sopravvivenza e 
di rinascita dell'antichità classica. La persistenza 
dell'Olimpo pagano durante il medioevo nella pro- 
duzione letteraria, filosofica e artistica assicura una 
continuità con il rinascimento nei riguardi dell'antico, 
ma la sensibilità storico-filologica che si impone con 
l'umanesimo provoca una nuova o rinnovata ade- 
sione delle antiche divinità alle originarie fonti lette- 
rarie e ai modelli classici, con un arricchimento nel 
corso del Cinquecento di contenuti anche morali at- 
tinti alla tradizione dei geroglifici e delle imprese, 
che confluisce nell'emblematica. Le antiche divinità 
sopravvivono dunque nei manuali di mitografia del 
sec. xvi diventando protagoniste delle decorazioni 
dei palazzi nobiliari e popolando i cortili e i giardini 
delle ville dove gli esemplari classici convivono con 
le copie e con le rielaborazioni degli scultori del tem- 
po ad animare grandi macchine teatrali, spesso ar- 
ricchite da giochi d'acqua, in un dialogo serrato fra 
mito, natura, cultura e attualità. Nel corso del Cin- 
quecento e del Seicento la trasfigurazione allegori- 
ca del repertorio mitologico si farà portatrice di si- 
gnificati filosofici ed etici piegandosi a nuove finalità: 
dalla celebrazione dei potenti del tempo alla 
espressione delle idee di ristretti circoli intellettuali 
alla sintesi in singole immagini dell'eredità classica. 
La «Bibbia dei pittori»: le Metamorfosi di Ovi- 
dio. Un ruolo fondamentale nella trasmissione del- 
la mitologia dall'antichità al rinascimento è da rico- 
noscere alle Metamorfosi di Ovidio, testo che divie- 
ne a partire dal sec. xv la Bibbia dei pittori. Dopo un 
iniziale oblio nei primi secoli della cristianità, le favo- 
le di Ovidio, oltre a sopravvivere nei manoscritti lati- 
ni, ttovano ampia affermazione nelle diverse ver- 
sioni dell’Ovidius moralizatus di Petrus Bercorius e 
dell’Ovide moralisé, che con il suo ricco apparato 
allegorico-morale contribuisce, attraverso le illustra- 
zioni, a diffondere la tradizione del poema ovidiano. 
A partire dalla prima edizione illustrata delle Meta- 
morfosi in volgare, pubblicata a Venezia nel 1497, 
curata da G. Bonsignori e basata sulle opere di Gio- 
vanni del Virgilio e di altri eruditi del Trecento, le im- 
magini, pur nella ingenua riproposta dei moduli nar- 
rativi, si avviano a emancipare l'Ovidio volgare dal- 
le moralizzazioni del secolo precedente. Grande 
fortuna ha il poema di Ovidio nel corso del Cinque- 
cento e del primo Seicento; le illustrazioni, molto 
aderenti al testo, diventano un riferimento costante 
per la pittura a soggetto mitologico che va allora af- 
fermandosi e che attingerà al repertorio illustrativo 
delle Metamorfosi fino al Settecento. 

Per tutta la prima metà del sec. xv l'utilizzazione del- 
le mitografie è per lo più limitata a manufatti per am- 
bienti privati. Nella cosiddetta pittura di cassone, 
una produzione a destinazione matrimoniale e do- 
mestica che include anche i deschi da parto e i co- 
fanetti da fidanzamento, è frequente il ricorso alla 
mitologia su temi come amore e virtù, fecondità e 
matrimonio. Le favole di Apollo e Dafne e di Pan e 
Siringa sanno coniugare le esigenze amorose a 
quelle morali, mentre gli amori di Giove si prestano 


Le favole mitologiche nella cultura figurativa del Cinquecento e Seicento 


a esaltare, insieme alla potenza della divinità, la va- 
lenza erotica del mito. In generale, i miti classici nei 
primi decenni del Quattrocento sono spesso am- 
bientati in luoghi come i giardini o i cortili, allietati da 
fresche fontane e da verzure, a indicare lo spazio 
privilegiato della nobiltà o della ricca borghesia, di- 
ventando un'ideale manifestazione delle società 
cortesi agli albori della rinascita. 

L’Olimpo pagano negli affreschi delle ville cin- 
quecentesche. Alle favole di Ovidio e alle vignette 
dell'edizione veneziana delle Metamorfosi di Ovidio 
si ispirano in larga parte quelle «storie di figure pic- 
cole» descritte da Vasari nella Vita di Piero di Cosi- 
mo. Al mito di Prometeo, di Perseo e Andromeda, di 
Cefalo e Procri e di Sileno sono dedicati i pannelli di 
cassone che l'artista fiorentino esegui fino ai primi 
decenni del Cinquecento. Tale struttura narrativa 
molto semplificata e quasi didascalica caratterizza 
non solo la pittura di cassone ma anche i primi cicli 
ad affresco solitamente collocati in ambienti di uso 
privato, come le camere da letto, gli studioli, le stu- 
fette, dove occupano per lo più gli spazi marginali 
nei fregi oppure i riquadri nelle volte e nei soffitti. Sul 
soffitto della stanza con Le nozze di Alessandro e 
Rossane nella Villa Farnesina di Agostino Chigi alla 
Lungara a Roma i miti ovidiani ritornano nelle sce- 
nette dedicate ai temi dell'amore, del sonno, della 
notte, ma anche della superiorità degli dei sui morta- 
li (Apollo e Dafne, Cerere e Proserpina, Aglauro ed 
Erse). Oltre che nei soffitti le prime decorazioni mito- 
logiche trovano posto nei fregi delle pareti nei palaz- 
zi e nelle ville del primo rinascimento sul modello 
delle decorazioni pittoriche delle antiche case roma- 
ne. Nel fregio affrescato da B. Peruzzi nella saletta 
al pianterreno della Villa Famesina e nella sala al pri- 
mo piano cosiddetta «delle Prospettive», la tipologia 
è mutuata dai templi ionici, adattando la struttura 
narrativa di soggetti mitologici propria della pittura di 
cassone. Nei fregi peruzziani le favole mitologiche 
sono dedicate agli amori di Giove, ai miti di Apollo, di 
Orfeo, di Meleagro, alle fatiche di Ercole, ma anche 
agli episodi dei primi libri delle Metamorfosi di Ovidio, 
da Deucalione e Pirra ad Apollo e Dafne, a Cefalo e 
Procri, a Pan e Siringa. La Villa dei Chigi alla Lunga- 
ra costituisce forse l'esempio paradigmatico della 
decorazione delle ville cinquecentesche; qui infatti 
non solo viene riproposto il modello della loggia — 
una tipologia architettonica che permette un'osmosi 
con l'esterno e dunque con la natura — nella cosid- 
detta «loggia di Galatea» come in quella di «Amore 
e Psiche», ma i temi mitologici sono derivati, oltre 
che dalle Metamorfosi di Ovidio, dal repertorio delle 
figurazioni mitologico-astrologiche che stanno a con- 
figurare l'oroscopo di Agostino Chigi e dalla favola di 
Psiche narrata da Apuleio nell'Asino d’oro. Tali sog- 
getti mitologici costituiscono un'antologia di modelli 
che avrà grande fortuna, diffondendosi anche trami- 
te le incisioni di M. Coxie, nelle decorazioni di Palaz- 
zo Te a Mantova ad opera di Giulio Romano, nel- 
l'appartamento di Paolo ir a Castel Sant'Angelo, nel 
Palazzo di Gerolamo Capodiferro a Roma intorno 


go di Bracciano (fra il 1559 e il 1560), nel Palazzo 
Doria a Genova o nel più tardo palazzo genovese 
Tobia e Agostino Pallavicino decorato da O. Semino 
negli anni Ottanta del Cinquecento. 

La continuità della tipologia decorativa a loggia tro- 
va nel primo decennio del Cinquecento un esempio 
emblematico nella villa di Giulio n alla Magliana, do- 
ve specchiature prospettiche in una struttura archi- 
tettonica a loggia ospitano la serie delle nove Muse 
con Apollo nella rappresentazione del Parnaso, un 
tema adatto alla vita in villa, luogo ideale per la me- 
ditazione e per l'otium. ll Parnaso è anche il tema 
scelto da Isabella d'Este per il suo studiolo, per il 
quale Mantegna esegue, insieme a L. Costa e a 
Perugino, dipinti mitologico-allegorici. L’iconografia 
del Parnaso, con Apollo circondato da Muse e Poe- 
ti, verrà definitivamente fissata dall’affresco di Raf- 
faello nella stanza della Segnatura in Vaticano e dif- 
fusa, anche tramite incisioni, fino al Seicento nel di- 
pinto di N. Poussin (Parigi, Louvre) e in numerosi al- 
tri esempi meno noti, per es. nella camera della Mu- 
sica di Casa Zuccari a Firenze, affrescata all’inizio 
del Seicento da artisti fiorentini 

Il repertorio mitologico nei grandi maestri del 
Cinquecento. Nell'ambito della cultura artistica ve- 
neziana, il mito diventa oggetto di una sorta di spe- 
rimentazione intellettuale che convive con una pro- 
duzione più divulgativa e disimpegnata rappresen- 
tata dalle illustrazioni dei testi a stampa e dalla de- 
corazione di oggetti d'uso, dai mobili ai manufatti 
del corredo domestico. Tale dialettica attraversa tut- 
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«Adorazione del bue Api» (1492-94) del Pinturicchio: affresco dell'appartamento Borgia nei Palazzi Vaticani. 
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to il sec. xvi, interessando sia artisti come Giorgio- 
ne, Tiziano, Tintoretto, Veronese, che realizzano 
capolavori indiscutibili, documenti di una complessa 
problematica culturale, sia quella produzione spes- 
so ancora artigianale che si distingue per l’anda- 
mento narrativo delle rappresentazioni. Un'opera di 
quotidianità matrimoniale e di allegoria filosofica è 
stato da ultimo definito l'’Amor sacro e profano di Ti- 
ziano; il dipinto, eseguito fra il 1514 e il 1515 in oc- 
casione del matrimonio fra Nicolò Aurelio e Laura 
Bagarotto, come rivelano gli stemmi dipinti nel qua- 
dro, verte sul tema dell'amore. L'amore umano e 
matrimoniale, che tende alla rigenerazione, convive 
e si contrappone all'amore sublimato, «divino», 
mentre l'elemento dell’acqua assume un significato 
simbolico, come nel Concerto campestre del Lou- 
vre, in quanto si fa tramite fra gli opposti e mezzo 
nell'azione del «temperare» da parte di Cupido. Do- 
po la precoce molte di Giorgione, la sopravvivenza 
della mitologia nella cultura artistica veneta del rina- 
scimento resta affidata a Tiziano, autore di numero- 
si dipinti dedicati a figure mitologiche come le famo- 
se immagini di Venere, o le tele per il camerino di 
Alfonso d'Este con miti bacchici, o ancora le più 
mature «poesie» commissionate dai reali di Spa- 
gna nelle quali l'artista propone un ampio repertorio 
dei miti di Ovidio, da Venere e Adone a Diana e At- 
teone e Callisto, a Giove ed Europa, a Perseo e 
Andromeda al drammatico Scorticamento di Mar- 
sia. Nel primo decennio del Cinquecento Sebastia- 
no del Piombo, prima di trasferirsi a Roma, aveva 


«Zeus e gli dei dell'Olimpo» (part., 1532-34) di Giulio Romano: affresco in Palazzo Te a Mantova. 
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«Allegoria degli clementi» (1556-59) di G. Vasari: affresco in Palazzo Vecchio a Firenze. 


dedicato alla Morte di Adone il bellissimo dipinto de- 
gli Uffizi; negli anni Trenta Correggio esegue la sua 
serie di Amori di Giove, i dipinti probabilmente com- 
missionati da Francesco Gonzaga e destinati a 
Carlo v, di forte impatto sensuale; ancora alla corte 
di Alfonso d'Este la complessa attività di Dosso 
Dossi trova nel mito soluzioni iconografiche e com- 
positive di grande innovazione, come nel Giove pit- 
tore di farfalle accompagnato da Mercurio-Arpocra- 
te, dove è forse da riconoscere lo stesso Alfonso. A 
partire dagli anni Quaranta un ricco repertorio mito- 
logico viene proposto da Tintoretto: dalle drammati- 
che favole ovidiane della casa veneziana di San 
Petemiano, alle piacevoli serie delle Muse ai sen- 
suali ed enigmatici dipinti come quello che rappre- 
senta Marte, Venere e Vulcano a Monaco. Tale 
problematicità verra meno nelle più solari composi- 
zioni mitologiche di Veronese, come il Ratto di Eu- 
ropa di Londra e, nel sec. xvu, in quelle di G.B. Tie- 
polo che introdurrà nelle coinvolgenti decorazioni 
dei palazzi veneziani o della residenza di Wùrzburg 
un’intenzionalità politica. 

Miti e simbologie solari. Una larga parte delle de- 
corazioni dei palazzi e delle ville nel Cinquecento e 
nel Seicento è incentrata sui miti solari, ispirati origi- 
nariamente alla descrizione del Palazzo del Sole da 
parte di Ovidio nel libro n delle Metamorfosi: dalla 


«Oroscopo»: affresco sulla volta della Sala del Mappamondo di Palazzo Farnese a Caprarola. 
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decorazione di Pinturicchio per Alessandro vi Bor- 
gia nei Palazzi Vaticani, ispirata al mito di Iside e 
Osiride, alla Sala dei pontefici, la cui decorazione 
astrologica, inneggiante al pontefice «leonino», 
venne affidata nel 1520 a Perino del Vaga e a Gio- 
vanni da Udine, a Villa Madama, al ninfeo di Villa 
Giulia, al più tardo Palazzo Verospi a Roma. Nel 
corso del Cinquecento la simbologia solare, oltre a 
essere rappresentata da Apollo o Giove circondato 
dalle Stagioni o dagli elementi, come nella vasaria- 
na Sala degli Elementi di Palazzo Vecchio a Firen- 
ze o ancora nella decorazione del Romanino nel 
Palazzo Magno di Bernardo Cles a Trento, è spes- 
so espressa dall'iconografia dei carri di Apollo e del- 
la Luna per lo più contrapposti come nella cosiddet- 
ta Sala del Sole a Palazzo Te, ma anche nel Palaz- 
zo Averoldi a Brescia o nella più tarda decorazione 
di G. Reni eseguita nel 1614 per Scipione Borghe- 
se nel Casino Rospigliosi-Pallavicini. 

Su queste tematiche mitologiche tornerà N. Pous- 
sin, i cui dipinti sembrano in alcuni casi in stretto rap- 
porto con le decorazioni dei palazzi romani, rispon- 
dendo probabilmente alle esigenze dei collezionisti 
del tempo; la tela dedicata al mito di Cefalo e Auro- 
ra (Londra, Nat. Gall.), per es., pur seguendo il rac- 
conto di Ovidio nel libro wi delle Metamoifosi, trae 
ispirazione in particolare dall'affresco di Annibale 


Carracci nella Galleria di Palazzo Farnese a Roma e 
dalla decorazione di Guercino nel Casino Ludovisi, 
ma anche dal testo di Vincenzo Cartari, Le immagi- 
ni degli dei degli Antichi (1554). Una rappresentazio- 
ne più aderente al testo ovidiano (libro 1), anche se 
in chiave di trasposizione allegorica, è nel dipinto di 
Poussin che si conserva a Berlino rappresentante la 
preghiera di Fetonte al padre Apollo, raffigurato al- 
l'interno della tradizionale ellittica zodiacale e attor- 
niato dalle figure delle Stagioni, delle Ore fra le qua- 
lì l'artista inserisce la personificazione del Tempo. 

La scelta dei miti solari nel corso del Cinquecento e 
del Seicento è spesso informata anche a esigenze 
compositive di immediata percezione e compren- 
sione. A tale scopo rispondono proprio quelle ico- 
nografie che permettono una veduta dal sotto in su 
e una apertura verso l'alto attraverso arditi sfondati 
prospettici; fra queste, oltre ai carri del Sole e della 
Luna, la caduta di Icaro, affrescata nel Palazzo Du- 
cale di Mantova e nel Palazzo del Giardino a Sab- 
bioneta, o quella di Fetonte, rappresentata sul sof- 
fitto della Sala dell'Estate e al centro della volta del- 
la Sala del Mappamondo nel Palazzo Farnese di 
Caprarola. L'iconografia della caduta di Fetonte, 
piuttosto rara nelle decorazioni «solari» dei palazzi 
romani, è più frequente nel Nord italia e in Europa: 
da P. Tibaldi a Palazzo Poggi a Bologna, a G.B. 


«L'Aurora» (1621-23) del Guercino: affresco nel Casino Ludovisi a Roma. 


«It carro chi Apollo» (part., 1751-53) di G.B. Tiepolo: affresco nel palazzo arcivesci 
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Castello nella Villa Pallavicini delle Peschiere a Ge- 
nova, a L. Cambiaso nel Palazzo Doria-Spinola a 
Genova, a L. Carracci nel Palazzo Municipale di 
Bologna a G. Reni nel Palazzo Rossi Zani a Bolo- 
gna, a S. Ricci nel Palazzo Bertoldi di Belluno. 

Classicismo e pittura mitologica nel Seicento. 
Nel corso del sec. xvi la pittura mitologica costitui- 
sce una delle più pregnanti espressioni del classici- 
smo e ripercorre la tradizione iconografica, ormai 
codificata come mostrano le opere di A. Turchi (tra- 
dizionali e aproblematiche come la Morte di Adone, 
il Pamaso o il Ratto di Europa), di Annibale Carrac- 
ci, di Domenichino o del Cavalier d'Arpino, ma an- 
che di Rubens conquistato dalla sensualità dei mo- 
delli veneti e magniloquente interprete delle Meta- 
morfosi di Ovidio nelle scene dipinte per la Torre de 
la Parada. La diffusione di temi mitologici nella pro- 
duzione di oggetti o negli arazzi è un'ulteriore con- 
ferma dell'interesse per la mitologia nell'arte del 
Seicento: basti pensare alla serie dedicata a Diana 
di Poitiers per il Castello di Anet, che illustra i miti 
connessi a Diana; tale interesse troverà riscontro 
nei grandi cicli decorativi delle residenze imperiali, 
da Versailles a Wurzburg, nelle quali il mito ormai 


trasfigurato in chiave allegorica si presta bene ad | 


amplificate celebrazioni dei regnanti, spesso rap- 
presentati nelle vesti degli dei dell'Olimpo. 


vile di Wiirzburg. 
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co, come documentano per es. le complesse i. 
cinquecentesche ideate ed eseguite da G. Vasari 
per gli appartamenti di Palazzo Vecchio a Firen- 
ze o quelle presenti nella decorazione del Palaz- 
zo Farnese a Caprarola affidata per lo più ai fra- 
telli Zuccari e basata sul raffinato programma di 
Annibal Caro. 

iconologia metodo di interpretazione delle ope- 
re d’arte mirante alla individuazione dei loro si- 
gnificati simbolici e contestuali; come risulta dal- 
l'etimologia del termine, l'i. intende cogliere il va- 
lore concettuale e speculativo (/6gos) dell’imma- 
gine (eikén) indagando le relazioni tra i contenuti 
delle opere e la cultura (letteraria, filosofica, reli- 
giosa, scientifica) del periodo e dell’ambiente cui 
le opere appartengono. L'origine storica dell’i. ri- 
sale all'opera di C. Ripa, /conologia (1593), un te- 
sto che compendia tutto il sapere archeologico, 
medievale e umanistico del tempo catalogando 
una serie di concetti morali e astratti (vizi, virtù, 
arti, scienze) visualizzati attraverso la figura uma- 
na. Il termine è stato però usato in un’accezione 
storico-critica per la prima volta da A. Warburg 
all’inizio del Novecento per indicare un metodo 
di studio volto a indagare, in una prospettiva in- 
terdisciplinare, il significato delle immagini anche 
in rapporto alle fonti testuali e ai contesti cultura- 
li. Se le ricerche di Warburg si focalizzavano in 
particolare sul problema della sopravvivenza del- 
l’antichità nel rinascimento, il suo interesse era 
più in generale rivolto all’«interpretazione cultu- 
rale della forma artistica» (J. von Schlosser). Egli 
attribuisce infatti alle testimonianze figurative il 
ruolo di fonti storiche per la ricostruzione com- 
plessiva della cultura di un periodo. In tale pro- 
spettiva si colloca l’importanza assunta dai simbo- 
li elaborati nelle culture primitive in forma di im- 
magini, di miti, di ritualità religiosa, di linguaggio, 
di costumi come veicoli di trasmissione culturale e 
come espressione di fondamentali processi psico- 
logici. 

Sulla strada aperta da Warburg si pose E. Panof- 
sky che riconsiderò la tradizione degli studi icono- 
grafici di fine Ottocento, attualizzandoli alle esi- 
genze storiche, contenutistiche, simboliche e in- 
terpretative di un nuovo metodo di ricerca. Muo- 
vendo dalla filosofia delle forme simboliche di E. 
Cassirer, secondo la quale le opere d’arte sono 
portatrici di valori simbolici che dipendono da 
specifici sistemi culturali e ideologici, Panofsky fa- 
ceva appello proprio a quei principi trascendenta- 
li come chiavi di lettura dell’operare artistico. Nel- 
l’affrontare il problema dell’interpretazione Pa- 
nofsky avvertiva però l'esigenza di non sconfinare 
nell’arbitrarietà facendo ricorso all'uso dei meto- 
di storici temperati dal buon senso: attraverso una 
descrizione preiconografica e un'analisi iconogra- 
fica in senso stretto sì può pervenire, secondo Pa- 
nofsky, al significato intrinseco o contenuto di 
un’opera. A quest’ultimo livello interpretativo 
Panofsky colloca l’°i., che si contrappone all’icono- 
grafia, alla quale riserva il carattere descrittivo 
preliminare, come mezzo per giungere al «signifi- 
cato intrinseco o contenuto dell’opera, rivelatore 
dell’atteggiamento di fondo di un popolo, di un 
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periodo, di una classe». La teoria panofskiana 
non fu esente da critiche: esse si fondavano essen- 
zialmente sulla tendenza antiteoretica e pragmati- 
sta della cultura americana, nell’ambito della qua- 
le Panofsky pubblicò i suoi Studi di iconologia 
(1939) e alla quale lo studioso dovette adeguarsi 
in un progressivo ridimensionamento del metodo 
iconologico che dava spazio a un’interpretazione 
dei simboli visivi da cogliere nelle immagini deci- 
frabili alla luce di un significato acquisito dalla tra- 
dizione iconografica. In tal modo si inaugurava un 
nuovo corso dell’i. che, sopprimendo il simboli- 
smo inconscio, privilegiava un’interpretazione 
consapevole dell’opera d’arte tendente a identifi- 
carsi con il secondo livello (quello iconografico re- 
lativo a un simbolismo convenzionale), rinuncian- 
do ad analizzare l’opera come sintomo culturale. 
A questa posizione critica sì riconduce la formu- 
lazione del «simbolismo nascosto» da parte di Pa- 
nofsky, che caratterizza soprattutto I suoi studi 
posteriori al 1934 dedicati ai dipinti fiamminghi 
del Quattrocento dove elementi di vita quotidia- 
na, come per es. la brocca, l’asciugamano, il giglio 
in relazione all’Annunciazione di Maria, assumo- 
no un significato simbolico, celato consapevol- 
mente dall'artista. 

Gli sviluppi dell’i. «simbolica» si attestano soprat- 
tutto nei Paesi Bassi nell’ambito degli studi sul- 
l’emblematica e la pittura di genere (E. de Jong); 
contro tale tendenza si è schierata S. Alpers, che 
ha contrapposto al carattere narrativo dell’arte 
italiana un'arte della descrizione tipica della pittu- 
ra olandese, fondata sulla centralità della vista. 
Nella critica all’i. simbolica di Panofsky e al cosid- 
detto metodo emblematico la studiosa sostiene un 
approccio storico-sociale attento alla costruzione 
dell’opera, all’intenzionalità dell’artista e al ruolo 
del fruitore. Tale posizione è debitrice all’inse- 
gnamento di E. Gombrich, al quale si deve un’im- 
portante revisione del metodo iconologico. Nel ri- 
fiuto di ogni lettura sintomatica dell’opera d’arte, 
Gombrich afferma un concetto di cultura da ri- 
cercare nelle iterazioni come nelle convenzioni, 
nella durata e nella continuità della tradizione: «Il 
processo creativo come quello interpretativo ten- 
gono conto del rapporto inscindibile fra una for- 
ma, uno stile e la funzione dell'oggetto in un de- 
terminato contesto; [...] se dunque qualcosa ci ha 
insegnato l’iconologia è appunto questo: stile e si- 
gnificato sono inscindibili [...] e dunque ogni for- 
ma è un mezzo espressivo adatto a riecheggiare o 
a rispecchiare un significato in rapporto a un con- 
testo». ll valore della tradizione consente di met- 
tere a fuoco tanto il problema dell’intenzionalità 
artistica quanto quello dell’interpretazione e della 
fruizione, e dunque della comunicazione. 
iconostasi struttura architettonica che divide il 
+ presbiterio dalle + navate, destinata all’espo- 
sizione di immagini sacre dipinte o scolpite. Fre- 
quente nelle antiche chiese cristiane, in particola- 
re in quelle di rito bizantino, può presentarsi co- 
me un muro aperto da tre porte o come una ba- 
laustra con transenne in marmo che reggono un 
colonnato sormontato da un architrave. 

lctino (attivo nella seconda metà del sec. v a.C.) 
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architetto greco. Prese parte ai lavori promossi da 
Pericle per la sistemazione dell’Acropoli di Ate- 
ne; con Callicrate partecipò alla progettazione e 
alla costruzione del Partenone, dedicando grande 
cura alla ricerca di accorgimenti ottico-prospettici 
e di trasformazioni architettoniche dell'ordine do- 
rico in rapporto al programma decorativo di Fi- 
dia. Secondo Vitruvio fu anche autore di un trat- 
tato sul Partenone stesso. Gli vengono inoltre at- 
tribuiti i progetti del Telestérion di Eleusi e del 
tempio di Apollo Epicurio a Basse, nel cui im- 
pianto si coglie un intenzionale richiamo al famo- 
so santuario di Apollo a Delfi. 

illusionismo rappresentazione che, per la sua 
grande verosimiglianza, ottenuta con mezzi for- 
mali e prospettici, produce l’impressione della 
realtà naturale (+ mimesi; > trompe-l’oeil). Il 
termine indica anche un'architettura dipinta o a 
rilievo, in funzione decorativa o scenografica, con 
l’effetto di ampliare illusionisticamente lo spazio. 
Tra gli esempi rinascimentali di prospettiva dipin- 
ta, l'abside di Santa Maria presso San Satiro a Mi- 
lano di Bramante (1482 ca), mentre peri secc. xvIl 
e XVIll si possono ricordare i capolavori del + 
quadraturismo; esempi illustri di false prospettive 
sono le strade prospettiche che si aprono nella 
scena del Teatro Olimpico a Vicenza del Palladio 
(1580) e la Scala Regia del Bernini nei Palazzi Va- 
ticani a Roma (1666); effetti sorprendenti si ot- 
tengono dall’uso combinato di pittura e architet- 
tura, come nelle sale della Villa Barbaro a Maser 
del Palladio (1561 ca) atfrescate dal Veronese. Gli 
i. prospettici hanno trovato ampio utilizzo nella 
+ scenografia teatrale. 

Illustratore + Pseudo-Niccolò. 

illustrazione tigura che correda una pubblicazio- 
ne (libro o periodico) per ornamento o allo scopo 
di visualizzarne i contenuti. Più speciticamente, il 
termine designa ogni copia ottenuta tramite la ri- 
produzione a stampa di un artefatto grafico-pitto- 
rico; sì evidenzia così, accanto all’aspetto di «mer- 
ce» dell’i., che la vincola alla committenza edito- 
riale, la sua natura di «multiplo» che la separa net- 
tamente da quell’«esemplare unico» costituito 
dalla miniatura. Specularmente a quanto era ac- 
caduto per la scrittura con l'avvento della stampa 
a caratteri mobili, li. ha rappresentato la demo- 
cratizzazione dell'immagine riproducibile in un 
numero illimitato di esemplari. Se fino al sec. xvi 
la riproduzione si affidava a matrici in rilievo di 
legno (xilografia) e in incavo di rame o acciaio, 
incise manualmente (bulino) o chimicamente (ac- 
quaforte), l'invenzione della litografia (1798), con 
l'introduzione della matrice planogratica, oltre a 
restituire il gesto dell'artista favorisce anche il ver- 
tiginoso moltiplicarsi di immagini a colori (mani- 
festi, periodici, cartoline). E mentre in Italia la li- 
tografia si afferma soprattutto nel giornalismo ri- 
sorgimentale, gli esiti più alti vengono raggiunti 
nei parigini «La Caricature» e «Le Charivari» di 
Ch. Philipon, le cui pagine dal 1830 ospitano le 
corrosive matite di H. Daumier, Ch. Traviés e P. 
Gavarni, nel londinese «The Punch or London 
Charivari», nel monacense «Fliegende Bliitter». 
Il coincidere, fino alla fine del sec. xvui, della storia 


dell’i. con quella dell’+ incisione suggerisce l’op- 
portunità di delinearne gli sviluppi a partire dal- 
l'avvento dei nuovi processi di riproduzione intro- 
dotti dalla fotografia nella seconda metà del sec. 
XIX. 

B L'ILLUSTRAZIONE LETTERARIA. L’i. dell’Ottocen- 
to, che invade le pagine dei periodici attraverso la 
litografia, la xilografia industriale in legno di testa 
perfezionata da Th. Bewick e i cliché fotomecca- 
nici, si attesta nel libro con la funzionale suddivi- 
sione in copertina figurata, tavole a piena pagina, 
vignette, testatine o (étes de chapitre e finalini o 
culs-de-lampe. Dopo l'omaggio a Manzoni di B. 
Pinelli (1830), l°ì. italiana contemporanea nasce 
con l’edizione dei Promessi sposi illustrata da F. 
Gonin sotto la direzione dell’autore (1840), men- 
tre al primo libro modernista /saotta Guttadauro 
di G. D'Annunzio (1886) collaborano, tra gli altri, 
G. Cellini e V. Cabianca. A inizio secolo, l'i. in- 
glese è ancora dominata da W. Blake che, nei suoi 
Libri profetici, si ispira al manoscritto medievale, 
mentre J. Flaxman e Th. Sthotard illustrano testi 
classici. E se da W. Hogharth in poi la vitalità del- 
la satira è testimoniata da J. Gillray, Th. Row- 
landson e dai «vittoriani» al servizio di Ch. 
Dickens - Phiz (H.K. Browne), G. Cruikshank, J. 
Leech - al movimento preraffaellita appartengo- 
no i «Sixties» — J.E. Millais, D.G. Rossetti ed E. 
Burne-Jones, attivo alla Kelmscott Press creata 
da W. Morris (1891) seguito da Ch. Ricketts con 
la Vale Press (1896). Fenomeno a sé, l’ironico e 
morboso simbolismo di A. Beardsley con Salomé 
(1894). In Francia, dopo le litografie di E. Dela- 
croix per Faust di Goethe (1828), che anticipano il 
livre d’artiste (E. Manet, /l corvo di E.A. Poe, 
1875; P. Bonnard, Parallelamente di Verlaine, 
1900), l'i. romantica è dominata dalla visionarietà 
di Grandville, di A. e T. Johannot e dall’impo- 
nente opera di G. Doré, popolare illustratore del- 
la grande letteratura da Dante a Rabelais. E men- 
tre H. de Toulouse-Lautrec o L. Cappiello 
documentano la vita a cavallo del secolo, A. Ro- 
bida delinea quella futura illustrando le proprie 
opere di «fantascienza». In Germania, dopo i neo- 
classici J. Schnorr von Carolsfeld e B. Genelli e i 
romantici A. von Menzel, A. Rethel e M. von 

Schwind, si impone M. Klinger. In Svizzera, R. 

Topffer anticipa il fumetto con il suo Mr Sabot 
(1833) ed E. Grasset guarda alle stampe giap- 
ponesi di Hokusai illustrando / quattro figli 
Aymon (1883). Nell’Austria di C.O. Czeschka e 

B. LOffler, collaborano a «Ver Sacrum» J. Hoff- 
mann, G. Klimt, A. Mucha e K. Moser, creatore 
della Wiener Werkstàtten. In Svezia si distingue 

C. Larsson con la saga familiare Una casa (1899), 

mentre in Russia, oltre ai protagonisti della «Mir 

Iskusstva» (K.A. Somov ed E.E. Lansere). va ri- 

cordato M.A. Vrubel'’, illustratore de // demone di 

M. Lermontov (1891). Negli Stati Uniti, l'i. si mi- 

sura competitivamente con l'Europa, privilegian- 

do storia e cronaca. E.A. Abbey illustra Shake- 

speare, H. Pvle i propri testi storici e fiabeschi, J. 

Pennell pubblica L'illustrazione moderna (1895). 

C.D. Gibson crea le Gibson girls e W.H. Bradley 

rinnova gratica e tipografia. 


illustrazione 
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1W. Blake: calcografia (1825) per 
«The book ofJob». 

2 E. Delacroix: litografia (1827) per 
«Faust di J.W. Goethe. 

3 G. Cruikshank: litografia a colori 
(1838) per «Oliver Twist» di 

Ch. Dickens. 

4 F. Gonin: xilografia (1840) per 

«I promessi sposi» di A. Manzoni. 

S H. Hoffmann: litografia a colori 
(1845) per il suo «Pierino Porcospino». 
6 G. Doré: xilografia (1854) per 
«Gurgantua» di F. Rabelais. 

7J. Tenniel: xilografia (1864) per 
«Le avventure cli Alice nel paese delle 
meraviglie» di L. Carroll. 

8A. de Neuville: xilografia (1870-71) 
per «Ventimila leghe sotto i mari» di 
J. Verne. 

9W. Crane: xilografia a colori (1874) 
per «La bella e la bestia» di Madame 
Leprince de Beaumont. 

10 É. Manet: litografia (1875) per 

«Il corvo» di ELA. Poe. 

11 £ Grasset: cromografia (1879-83) per 
«I quattro figli Avon». 

12 E. Mazzanti: litografia (1883) per 
«Le avventure di Pinocchio» di 

C. Collodi. 

13 /. Bilibin: cromolitografia (1905) 
per «Storia dello Zar Saltan» di A. 
Puskin. 
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14 A. Rackham: illustrazione a colori (1907) per 
«Peter Pan net giardini di Kensingion» di 

J.M. Barrie. 

15 £. Dulac: illustrazione a colori (1910) per 
«La principessa sul pisello» di H.Ch. Andersen. 
16 A. Calder: illustrazione al tratto (1931) per le 
«Favole» di Esopo. 

17 P. Klee: illustrazione al tratto (1920) per 
«Candido» di Voltaire. 

18N. Rockwell: illustrazione a colori (1936) per 
«Le avventure di Tom Saw yer» di M. Twain. 


19 M. Maccari: linoleum a due colori (1959) per 
«Bestie del Novecento» di A. Palazzeschi. 


204. Audubon: illustrazione a colori da 
«Uccelli d’ America» (part., 1827-38). 


illustrazione 


Dal livre d'artiste al paper-back, l'1. del Novecento 
presenta una varietà di esiti stilistici spesso stret- 
tamente collegati ai grandi movimenti d’'avan- 
guardia internazionali. Mentre le i. di L. Paster- 
nak, M. Leloir e F. Remington rivelano un im- 
pianto sostanzialmente ancora ottocentesco, 
espliciti segni di modernismo caratterizzano quel- 
le di R. Anning Bell per le Quartine di ‘Omar 
Khayyam (1902), di M. Slevogt per Ali Baba e i 
quaranta ladroni (1903), di J.M. King per La dife- 
sa di Ginevra di W. Morris (1904) e complessiva- 
mente quelle dei collaboratori de «L' Assiette au 
beurre» (Th. A. Steinlen, A. Willette, J.-L. Fo- 
rain, C. Léandre, P. Iribe e Caran d’Ache) e del 
«Simplicissimus» (T.T. Heine, E. ThOny, K. Kol- 
Iwitz, B. Paul, G. Galantara, R. Wilke). 

In Europa e negli Stati Uniti, nel primo decennio 
del secolo, illustratori quali P. Picasso, A. Martini, 
E.J. Sullivan e W. Pogàny, contribuiscono all’affer- 
mazione del modernismo. Nel 1911 con «Die 
Briicke» il gruppo monacense del B/aue Reiter di- 
viene l’alliere del movimento espressionista cui si 
devono famose edizioni xilografiche: Tubutsch di 
A. Ehrenstein a cura di O. Kokoschka (1911), Can- 
dido di Voltaire a cura di P. Klee (1920), docente al 
Bauhaus, e Turtarino di A. Daudet nelle epiche op- 
zioni caricaturali di E. Preetorius ed E. Sacchetti 
(1913) e di G. Grosz (1921). In Italia A. de Carolis 
domina la rinascita della xilografia in legno di filo. 
1] «cruciale 1914» sembra concentrare a Londra le 
prove dei massimi artisti dell’i., da W.H. Robin- 
son (Sogno di una notte di mezza estate di Shake- 
speare) a E. Dulac (Le mille e una notte), da 3.B. 
Shaw (// giardino di Kama) a K. Nielsen (A est del 
sole a ovest della luna). Ma già dal secondo de- 
cennio del secolo, il futurismo comincia a rivolu- 
zionare l’arte tipografica in Europa e in Russia: 
basti ricordare le vetrine della «Rosta» di V. 
Majakovskij], le i. di N. Gonèarova e M. Larionov 
per I! futuro (1913), di El Lissitski) per la raccolta 
poetica di Majakovski) Per lu voce (1923) e di B. 
Munari per la «litolatta» L'anguria lirica di T. 
d'Albisola (1933). 

Al violento espressionismo della grafica di propa- 
ganda bellica, il dopoguerra oppone la libertà di 
un segno essenziale e geometrizzante tra raffinate 
campiture a tinte piatte: in Italia si distinguono in 
questa linea artisti come M. Sironi, F. Mateldi, B. 
Angoletta, P. Bernardini, E. Prampolini, M. Pom- 
pei, celebrati nella 1 Mostra degli illustratori del li- 
bro (1922) e nei nove volumi di C. Ratta Gli ador- 
natori del libro in Italia (1923-28), mentre in Eu- 
ropa essa raggiunge esiti di estrema originalità 
nelle stilizzate eleganze di H. Clarke (Racconti del 
mistero di E.A. Poe, 1919) o di V. Lebedev ( L'’e- 
lefantino di R. Kipling, 1922), nello sperimentali- 
smo grafico dei collages di M. Ernst (Le sventure 
immortali di P. Eluard, 1922) o nelle volumetrie 
cubiste di W.A. Dwiggins (Lo strano caso del Dr 
Jekill e di Mr Hvde di R.L. Stevenson, 1929) e di 
E. McKnight Kauffer (/1/ mondo nel 2030 di Lord 
Birkenhead. 1930), mentre il raffinato cifrario di 
segni di J. Austen e dell’illustratore di moda C. 
Martin, raggiunge la massima rarefazione nelle 
Favole di Esopo di A. Calder (1931). 
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La prima metà del Novecento vanta illustratori 
classici quali R. Whistler e R. Kent, rispettiva- 
mente con / viaggi di Gulliver e Moby Dick, en- 
trambi del 1930, Gustavino (G. Rosso) con Le 
confessioni di un italiano di 1. Nievo (1931), E. Ar- 
dizzone con /! viaggio del pellegrino di J. Bunyan 
(1947), M. Peake con L'isola del tesoro di Steven- 
son (1949), A.S. Gross con La saga dei Forsyte di 
J. Galsworthy (1950). Uno straordinario impulso 
al rinnovamento della grafica e dell’i. internazio- 
nale legato all’affermazione della pop art viene 
impresso dalla nascita a New York del Push Pin 
Studio (1954-1970) di M. Glaser e S. Chwast, ani- 
mato, tra gli altri, da J. Alcorn e P. Davis, mentre 
tra i più eclettici illustratori degli anni Sessanta- 
Settanta si segnalano E. Gorey, J.-M. Folon, R. 
Topor e negli anni Novanta T. Pericoli, che su- 
pera il «maestro» J. Levine nel ritratto caricatura- 
le psicosimbolico. 

All’enorme diffusione dei pockets (Penguin 
Books 1935) e al successo della letteratura popo- 
lare corrisponde la specializzazione nell’i. di 
copertina, in cui si distinguono B. Shahn e C. Piat- 
ti, mentre nella collana degli Oscar Mondadori 
(1965) si alternano F. Pinter, P. Guidotti e K. 
Thole. Tra gli editori-illustratori meritano di esse- 
re ricordati lo scrittore L. Longanesi e il creatore 
di «Il Selvaggio» M. Maccari con Bestie del Nove- 
cento di A. Palazzeschi (1959). 

Ml L'ILLUSTRAZIONE PER L'INFANZIA. Îl primo figura- 
to moderno per l'infanzia, // ballo della farfalla di 
W. Roscoe, illustrato da W. Mulready (1807), 
verrà originalmente rivisitato nel 1974 dal «pitto- 
re dei Beatles» A. Aldridge, ma numerosi sono 
gli illustratori «fiabeschi» del Nursery Rhymes (da 
C.H. Bennett, 1858, a J. Gilbert, 1865, fino all’in- 
cantevole Fante di cuori di M. Parrish, 1925), dei 
Racconti di Ch. Perrault e delle Fiabe dei fratelli 
Grimm (da G. Cruikshank, 1823, a L. Richter, 
1853, da Bertall, 1860, a J. Trnka, 1958) o delle 
Fiabe di H.Ch. Andersen (T. Hosemann, 1848; A. 
Rubino, 1911, e perfino A. Kubin, 1922). 

Nel 1846, creando un genere di duraturo successo, 
E. Lear oppone alla visione sadico-punitiva di 
Pierino Porcospino, scritto e illustrato da H. Hoff- 
mann l’anno precedente, il fantasioso e liberato- 
rio Libro dei nonsense. Nel 1862-63 il reverendo 
C. Dodgson, alias L. Carroll, rivoluziona la lette- 
ratura per l'infanzia con Le avventure di Alice nel 
paese delle meraviglie (di cui decora il manoscritto 
originale con deliziose vignette), magistralmente 
interpretato nel 1864 da Sir J. Tenniel e da un'in- 
finità di «illustratori di Alice», da A. Rackham e 
Ch. Robinson (1907) fino al graffiante R. Stead- 
man (1967). Coetanei di Alice sono i «bambini 
terribili» Max und Moritz di W. Busch. 

Mentre negli anni Sessanta J. Verne affida l'i. dei 
suoi Viaggi straordinari a J. Férat, L. Benett, G. 
Roux, E. Riou, E. Bayard, negli Stati Uniti, dopo 
l'antischiavista La capanna dello zio Tom di H. 
Beecher Stowe, illustrato da H. Billings (1852), 
L.M. Alcott replica il successo con il proto-fem- 
minista Piccole donne (1868), illustrato nel 1937 
da N.P. Rockwell, grande copertinista del «Post». 
Con le avventure di Tom Sawyer e di Huckleberry 
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Finn, illustrati rispettivamente da W. True (1876) 
ed E.W. Kemble (1884), M. Twain concorre alla 
creazione del mito americano, mentre sul versan- 
te fiabesco le i. di W.W. Denslow (1900) e J.R. 
Neill (1907) rendono assai popolari i 13 libri della 
serie di Oz di F.L. Baum. 

Al primato inglese appartengono sia il sontuoso 
Nel paese delle fate di R. Doyle (1870) sia // maz- 
zolino del bambino, Sotto la finestra e John Gil- 
pin, illustrati dai tre massimi «glorificatori 
dell’infanzia»: W. Crane, K. Greenaway e R. Cal- 
decott, apparsi contemporaneamente nel 1878 
nella traduzione xilografica a colori di E. Evans. 
Sempre alla tradizione della nursery risale il 
celebratissimo «zoo» di B. Potter (La storia di Pe- 
ter Coniglio, 1901), mentre, influenzato dal padre, 
anche R. Kipling si misura brillantemente con l'i. 
nel suo Storie proprio così (1902). Mentre il capo- 
lavoro di Collodi Le avventure di Pinocchio può 
vantare le 1. di E. Mazzanti (1883), C. Chiostri 
(1901), A. Mussino (1910), fino alle moderne in- 
terpretazioni di R. Innocenti (1988), L. Mattotti 
(1990) ed E. Luzzati (1996), dopo l'edizione del 
1900 illustrata da A. Ferraguti, E. Nardi e G. A. 
Sartorio (attivi a «L’Illustrazione italiana» accan- 
to a E. Dalbono, A. Beltrame, A. Della Valle, G. 
Amato, E. Ximenes), Cuore di E. De Amicis do- 
vrà aspettare il 1978 per la versione «politicizzata» 
di F. Costantini. 

Nel primo decennio del secolo piegano il loro se- 
gno modernista all'infanzia I. Bilibin (Storia dello 
Zar Saltan di A. Puskin, 1905), E. Dulac (La tem- 
pesta di Shakespeare, 1910), D. Cambellotti (Le 
mille e una notte, 1913). E se la Francia si segnala 
per l’opera degli animalisti B. Rabier, J. de 
Brunhoffe perla rivoluzione pedagogica degli al- 
bi del Père Castor (1931), in Germania W. Trier 
lega il suo nome all’opera di E. Kàstner Emilio e i 
detectives (1929), mentre all'influenza del cinema 
d’animazione di W. Disney e alle sue versioni edi- 
toriali si sottrae // piccolo principe di A. de Saint- 
Exupéry (1943). 

Nel secondo dopoguerra, la nascita in Italia delle 
Emme Edizioni consente la divulgazione di Pic- 
colo blu e piccolo giallo di L. Lionni (1959), / tre 
briganti di T. Ungerer (1961), Nella cucina di not- 
te di M. Sendak (1971), mentre si distinguono gli 
autori-illustratori R. Scarry // libro delle parole 
(1963), K. Pakovskfa Storie di Rootabaga (1965), 
H. Edelmann //! sottomarino giallo dei Beatles 
(1968) tratto dai disegni dell'omonimo film d’ani- 
mazione, E. Delessert, K. Ensikat e M. Anno con 
il suo escheriano Alfabeto di Anno (1976). 

B L'ILLUSTRAZIONE SCIENTIFICA. In ambito scientifi- 
co, veri caratteri artistici presenta soprattutto l'i. 
naturalistica, da Le rose (1817-21) di P.-J. Re- 
douté, che inonda di fiori sia i libri che i giardini 
della Malmaison, a Uccelli d'America (1827-38), 
che testimonia eloquentemente il passaggio da or- 
nitologo ad artista di J.J. Audubon. In continua 
evoluzione è anche il settore dell’i. didattica e di- 
vulgativa, alla cui crescita contribuiscono W. Lin- 
senmaier, D. Macaulay e gli straordinari profes- 
sionisti dello «Scientific American». Alla raggiun- 
ta consapevolezza del proprio ruolo attraverso la 


nascita di scuole specializzate (Urbino, Zurigo, 
Strasburgo), rassegne (Bologna, Bratislava), pre- 
mi (Randolph Caldecott Medail, Kate Gree- 
naway Medail), repertori e pubblicazioni, in- 
segnamenti universitari e musei (Mus. dell’Illu- 
strazione a Ferrara, 1992) che ne sanciscono la de- 
finitiva emancipazione dal ristretto ambito delle 
arti applicate, si aggiungono sul finire del Nove- 
cento le nuove tecnologie digitali e le ancora ine- 
splorate possibilità della connessione in rete, a te- 
stimoniare la portata della sfida artistica e so- 
ciopedagogica affidata all’illustrazione. 
Immendorff Jòrg (Bleckede, Sassonia Inferiore, 
1945) pittore tedesco. Ha studiato con J. Beuys 
all'Accademia di Diisseldorf e dopo le azioni- 
esposizioni dei secondi anni Sessanta, fortemente 
politicizzate, nel 1978 ha incominciato la serie dei 
grandi quadri Café-Deutschland, sul tema della 
divisione della Germania: pregnanti panorami 
della realtà tedesca del dopoguerra dipinti secon- 
do un personale linguaggio realista-narrativo non 
immemore di brechtiane didascalicità ( Café-Deut- 
schland vi, 1980, Monaco, Neue Staatsgal.). Ha 
fatto seguito la serie delle Accademie — allusive al- 
la sua intensa attività didattica a Stoccolma, Am- 
burgo, Zurigo, Trondheim, Colonia e Monaco —- 
altrettanto ricche di ironia e di riferimenti politi- 
co-ideologici. 

imoscapo + scapo. 

impasto miscuglio di colori per ottenere, specie 
nella pittura a olio, una tonalità o un effetto cro- 
matico particolare; lo si fa sulla tavolozza o diret- 
tamente sulla tela. 

Imperiali + Ferdinandi, Francesco. 

impluvio + compluvio. 

imposta + arco. 

impressionismo nome con cui si indica la cor- 
rente pittorica sviluppatasi in Francia fra il 1867 e 
il 1880. Il gruppo cominciò a costituirsi già intorno 
al 1860, quando all’Académie Suisse a Parigi si in- 
contrarono C. Monet, C. Pissarro, A. Guillaumin 
e P. Cézanne, tutti attratti in questi primi anni dal 
naturalismo di Courbet e, per quanto riguarda 
Pissarro, di Corot. Monet, P.-A. Renoir, J.-F. Ba- 
zille e A. Sisley si conobbero nel 1862 nello studio 
di Ch. Gleyre, pittore accademico, e furono acco- 
munati dalla stessa ricerca di una pittura naturali- 
stica e antiaccademica. Il Salon del 1863, dove E. 
Manet espose Le déjeuner sur l'herbe (Parigi, 
Mus. d’Orsay),segnò l’inizio dell’acceso dibattito 
a cui contribuirono non solo il gruppo dei giovani 
pittori, ma anche Manet e E. Degas e la critica più 
avanzata (C. Huysmans, L.-E.-E. Duranty, Th. 
Duret). Sono gli anni degli incontri al Café Guer- 
bois e nel salotto del comandante Lejosne, cogna- 
to di Bazille, poi al Café de la Nouvelle Athéne: e 
sono anche gli anni degli scritti appassionati di 
Zola in difesa dell’arte di Manet. La ricerca di una 
nuova pittura diede i suoi primi. maturi risultati 
fra il 1867 e il 1869, quando Monet dipinse dal ve- 
ro sulle spiagge della Normandia, superando le 
premesse di E. Boudin e di J.B. Jongkind. e quan- 
do poi con Pissarro e Renoir cercò di riprodurre 
gli effetti della luce sull'acqua sulle rive della Sen- 
na e dell'Oise. Anche se in occasione del Salon 
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del 1868, a cui parteciparono quasi tutti i giovani 
pittori, Duranty esaltò la rivoluzione pittorica in 
atto, la critica ufficiale e il pubblico continuarono 
ad avversare il movimento. La guerra del 1870) di- 
sperse il gruppo: quasi tutti furono arruolati (Ba- 
zille morì in battaglia); Monet e Pissarro si reca- 
rono in Inghilterra, dove ebbero modo di cono- 
scere l’opera di W. Turner e di J. Constable, vici- 
na per molti aspetti alla loro. Qui i due artisti in- 
contrarono P. Durand-Ruel, il mercante d’arte 
che poi, tornato a Parigi, fu per molti anni il soste- 
nitore degli impressionisti e il loro unico appoggio 
finanziario. Dopo il 1870, tuttavia, alcuni amatori 
(Hoschedé, G. Arosa, A. Doria, il baritono J.B. 
Faure, G. Caillebotte, il dottor Gachet, futuro 
amico di V. Van Gogh) cominciarono a raccoglie- 
re le opere di questi artisti. Nel 1874 Degas orga- 
nizzò la prima esposizione degli impressionisti 
nello studio del fotografo Nadar:; e fu in occasione 
di questa mostra che entrò nell'uso il termine i., 
derivato da un quadro di Monet intitolato /wm- 
pression. Soleil levant (1872, Parigi, Mus. Mar- 
mottan). A tale esposizione altre ne seguirono: 
nella galleria di Durand-Ruel, quella del 1876 e 
quella del 1877, la prima a essere accolta favore- 
volmente dal pubblico. Ma già in quell’anno Cé- 
zanne avvertì la necessità di superare l’i., e le mo- 
stre seguenti (1878, 1880, 1881, 1882, 1886) indica- 
rono quanto fossero ormai divergenti le evoluzio- 
ni stilistiche dei singoli artisti. 

Il movimento non ebbe, da parte dei suoi prota- 
gonisti, una vera elaborazione teorica: comune 
era l'impegno per una pittura dal vero, basata sul- 
l'impressione individuale di fronte al soggetto, 
qualunque esso fosse. Ciò che l'occhio percepisce 
è l'impressione visiva di un insieme di colori, ma 
questo muta col variare delle condizioni di luce: la 
scoperta venne fatta dipingendo paesaggi en plein 
air «dove la luce non è più unica, e si verificano ef- 
fetti multipli...» (Zola). L’esperienza delle infinite 
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«Impression. Sokeil levant» (1872): 
olio su tela, cm 48x63, di C. Monet. 
Parigi, Musée Marmottan. 


possibilità del colore porta all'uso dei colori com- 
plementari, all'abolizione dei toni grigi, a una 
sempre maggiore luminosità del quadro. Il colore 
acquista autonomia, legandosi solo all’emozione 
individuale del pittore; ma contemporaneamente 
il quadro diventa una pura superficie pittorica, 
una nuova realtà, che è distinta dalla realtà natu- 
rale e la cui materia è il colore. Storicamente gli 
impressionisti svilupparono alcuni assunti della 
pittura francese ottocentesca: già E. Delacroix 
aveva ribaltato l'antico rapporto forma-colore in- 
dividuando in quest’ultimo l’elemento costruttivo 
della raffigurazione; i pittori di Barbizon avevano 
affermato la necessità della pittura all’aria aperta, 
in opposizione alla costruzione classica di studio e 
in consonanza col naturalismo di G. Courbet. Le 
stampe giapponesi, che cominciavano a diffon- 
dersi in Francia, indicavano quali possibilità di 
sintesi potessero Ottenersi con la stilizzazione del- 
la linea e del colore. Anche nel decennio unitario 
del loro operare, gli impressionisti conservarono 
la loro originale personalità: Manet mantenne il 
suo cromatismo costruttivo, influenzando Pissar- 
ro e Cézanne; quest'ultimo, a sua volta, si indi- 
rizzò ben presto alla ricerca delle strutture co- 
struttive della natura. Degas, il più influenzato 
dalle stampe giapponesi, non rinnegò mai del tut- 
to la ricerca formale che derivava da J.-A.-D. In- 
gres, mentre Sisley, M. Cassat, B. Morisot, Renoir 
furono sempre fedeli alle scoperte della luce-colo- 
re, che Monet portò alle estreme conseguenze, 
quasi di pittura informale, dopo il 1889. La rivolu- 
zione degli impressionisti fu, in realtà, una rivolu- 
zione di stile. | loro paesaggi luminosi, i delicati ri- 
tratti, le scene di vita della piccola borghesia ri- 
flettevano una società paga e senza problemi, in- 
cline a godere della bellezza delle piccole cose. 

Ma la loro nuova concezione pittorica fu alla base 
di tutte le avanguardie artistiche che seguirono, 
non escluse le correnti astratte, per cui si può af- 
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fermare che l'i. costituì l’inizio dell’arte moderna. 
imprimitura preparazione della tela o della tavo- 
la per renderla più atta a ricevere i colori; si effet- 
tua stendendovi sopra uno strato, più o meno 
spesso, di un impasto composto in prevalenza di 
olio cotto e biacca 0 gesso spento e colla (+ olio, 
pittura a). 

Inchuk + Vchutemas. 

incisione arte di trarre un segno da una superfi- 
cie dura utilizzando sistemi e strumenti adeguati 
per inciderla. 

B TECNICHE E STRUMENTI. L’i. è una delle forme più 
antiche di espressione artistica (+ preistorica, ar- 
te) ed è da sempre una tecnica fondamentale nel 
campo delle arti applicate (+ glittica; + smalto), 
dell’oreficeria, della numismatica e dell’arte delle 
medaglie. La fortuna dell’i. è però legata alla na- 
scita della stampa d’arte, ossia dell’immagine inci- 
sa e disegnata su una matrice di legno, di metallo 
o di pietra, impressa in uno o più esemplari su un 
supporto, generalmente di carta, grazie a un pro- 
cesso di inchiostrazione e di successiva stampa. Se 
la matrice, dopo essere stata modificata in qual- 
che particolare, viene nuovamente stampata si è 
in presenza di un nuovo stato. Si verificano casi in 
cui l'artista che incide la lastra ne cura anche la 
stampa, o casi in cui la stessa matrice viene riuti- 
lizzata in epoche diverse; la continua tiratura cau- 
sa delle consunzioni alla lastra riscontrabili dall’a- 
nalisi degli esemplari, e che si traduce in uno sca- 
dimento della qualità. Tra le varie tecniche di i. si 
ricordano l’+ acquaforte, l’+ acquatinta, la +» li- 
nografia, la + litografia, la + manière de crayon, 
la + mezzatinta, la + puntasecca, il + punteggia- 
to, la + xilografia e l'i. a bulino. Quest'ultima è un 
procedimento di stampa in cavo, in origine da una 
matrice o lastra di rame e più tardi anche di ac- 
ciaio o zinco. Per ottenere alte tirature, si ricorre 
anche all’acciaiatura mediante deposizione elet- 
trolitica di una lastra di rame già incisa. Sulla ma- 
trice opera l’incisore servendosi di un + bulino 
impugnato con mano ferma e passato ad angolo 
acuto rispetto al piano della lastra (le linee curve 
vengono incise facendo ruotare la lastra nel corso 
del processo d’incisione). Le barbe di metallo pro- 
dotte dal bulino vengono rimosse avvalendosi di 
raschiatoi. Nei solchi così ottenuti viene fatto pe- 
netrare uniformemente l'inchiostro e sulla lastra 
viene infine appoggiato un foglio di carta soffice 
ed elastica coperto da feltri che servono ad attuti- 
re la pressione esercitata dalla pressa per stampa 
formata da un piano e da due cilindri rotanti azio- 
nati a mano mediante una ruota in presa diretta 0 
con ingranaggi. Il metodo per ottenere stampe in- 
cise al bulino trae origine dal procedimento usato 
dagli orafi per la decorazione di oggetti in metallo 
e fece la sua comparsa verso la metà del sec. xv in 
Germania e in Italia. 

Mm STORIA piLL'INCISIONE. Verso la metà del Tre- 
cento si cominciarono a utilizzare i rifiuti delle 
pezze di lino per produrre la carta (in Italia a Tre- 
viso, Padova, Fabriano) e contemporaneamente 
si diffusero, in tutta Europa, le prime xilografie 
stampate su carta che illustravano episodi della vi- 
ta di Cristo e dei santi ed erano per lo più esegui- 


te nei monasteri da anonimi artigiani. Fra le pri- 
me stampe occidentali vi furono, oltre alle imma- 
gini devozionali, le carte da gioco, che apparvero 
in guegli stessi anni in Germania (1377) e in Italia 
(1379). Le incisioni datate più antiche sono la Ma- 
donna di Bruxelles del 1418 (Bruxelles, Bibliothè- 
que Royale) e il San Cristoforo del 1423 (Man- 
chester, J. Rylands Library). La tecnica delli. al 
bulino, praticata all’inizio del sec. xv nella Ger- 
mania occidentale e nei Paesi Bassi da armaioli e 
da orafi, introdusse un nuovo sistema di stampa. 
Una matrice di metallo, normalmente di rame, 
veniva incisa in modo netto dalla punta tronca e 
tagliente del bulino; successivamente le parti cave 
venivano inchiostrate e un foglio di carta inumidi- 
to veniva fatto penetrare a forza nei solchi inchio- 
strati, secondo un procedimento detto calcografi- 
co (0 di i. in cavo) del tutto opposto a quello tipo- 
grafico (o di i. in rilievo) della xilografia. La più 
antica i. su metallo datata è la Flagellazione di 
Berlino (1446). Il segno netto del bulino e l’inter- 
pretazione personale dell'artista permettono, più 
che nella xilografia, di formulare considerazioni 
stilistiche e di tracciare dei brevi cataloghi dell’o- 
pera incisoria di questi spesso anonimi artisti. Nel- 
la bottega del Maestro E.S., così denominato per 
il suo monogramma, si formò M. Schongauer, au- 
tore di composizioni di grande suggestione e ar- 
monia oltre che di rappresentazioni inquietanti 
e fantastiche (Sant Antonio tormentato dai de- 
AnD, 
In Italia la produzione incisoria al bulino nacque 
all’interno delle botteghe degli orafi: Vasari ne at- 
tribuisce l'invenzione a Maso Finiguerra, che tra- 
sferì sulla carta l’impronta dei suoi nielli. L'arte 
della stampa fu rinnovata dal Mantegna, autore di 
sette i. al bulino talmente ricche di vivacità espres- 
siva e di effetti di chiaroscuro da essere considera- 
te veri capolavori della grafica rinascimentale. A. 
Diirer raccolse ed elaborò le esperienze della tra- 
dizione incisoria tedesca coniugandole con le no- 
vità delle ricerche spaziali e anatomiche del rina- 
scimento italiano, esordendo intorno al 1495 con 
alcune prove xilografiche. Sue sono le prime spe- 
rimentazioni all'acquaforte (sei i. su ferro). La cir- 
colazione delle i. di Dirrer e del suo emulo olan- 
dese Luca da Leida fu immensa e stimolò in mol- 
ti casi la produzione artistica europea (Giovanni 
Bellini e i belliniani). L'acquaforte ebbe in Parmi- 
gianino il primo grande interprete in Europa. 
Non è certo un caso se questa tecnica, che esalta 
la qualità pittorica, l’estro creativo e la libertà del 
segno, nacque durante il manierismo, periodo ar- 
tistico che si caratterizzò per la ricerca del virtuo- 
sismo esecutivo (H. Goltzius). L'attenzione da 
parte degli artisti dell’epoca manierista alla qua- 
lità pittorica dell’i. fu alla base di alcune speri- 
mentazioni tecniche derivate dalla xilografia 
(chiaroscuro) e dall’acquaforte (puntasecca). In 
seguito all'introduzione delle nuove tecniche a ef- 
fetto pittorico, il rigoroso ma meno suggestivo bu- 
lino cominciò a decadere. Il bulino aveva conqui- 
stato un ampio mercato a Roma, dove si sviluppò 
per tutto il Cinquecento una fiorente industria 
dell’i. stimolata da artisti quali M. Raimondi, in- 
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1 eLettera 11» (1464-67 ca) del Maestro E.S.: bulino. Oxford, Ashmolean Museum. 2 «Sant'Antonio tormentato dui 
demoni» (1470-75 ca) di M. Schongauer: bulino. New York, Metropolitan Museum. 3 «Melancholia 1» (1514 ca) di A. 
Diirer: bulino. Parigi, Louvre. 4 «Davide suona l'arpa davanti a Saul» (1509 ca) di Luca da Leida: bulino. Rotterdam, 
Mus. Boymans-Van Beuningen. 5 «La deposizione di Cristo» (1530 ca) di Parmigianino: acquaforte. Parma, Biblioteca 
Palatina. 6 «Il sucri ficio di Abramo» (1655) di Rembrandt: acquaforte e puntasecca. Coll. priv. 


terprete attento e diffusore delle invenzioni dei 
grandi artisti rinascimentali a cominciare da Raf- 
faello, oltreché caposcuola di una generazione di 
specialisti nella stampa di riproduzione (la l'ami- 
glia Scultori, G. Ghisi, G. Bonasone,G.G. Cara- 
glio, Beatricetto). Negli stessi anni, sempre a Ro- 
ma, nacquero vere e proprie imprese commercia- 
li (Lafrery, in seguito acquisita da Orlandi e da P. 
Rossi), specializzate nella vendita di stampe di ri- 
produzione e di incisioni di documentazione ar- 
cheologica e di paesaggio. 

Le potenzialità espressive dell’acqual'orte venne- 
ro sfruttate da molti artisti del Seicento: maestri di 
invenzione e di capriccio, quali J. Callot (circa 
150) rami noti), G.B. Castiglione, S. Rosa, S. Del- 
la Bella, o sperimentatori degli effetti luministici 
quali H.P. Seghers e Rembrandt. 1 due artisti 
olandesi furono straordinari interpreti di paesaggi 
naturali, utilizzando sulla stessa lastra le tecniche 
di acquaforte e di puntasecca basate su un fitto 
tratteggio (Rembrandt, / tre alberi, 1643). 


L'importanza dell’i. come veicolo di circolazione 
culturale a basso prezzo f'u alla base della fortuna 
della stampa, spesso utilizzata in funzione cele- 
brativa dai governi di tutta Europa (Luigi xiv isti- 
tuì la calcografia reale nel 1670); papa Clemente 
xl fondò la calcogralia camerale nel 1738). Nel 
Settecento l'i. all'acquaforte tradusse soggetti di 
genere eseguiti da grandi artisti e stampati in 
grandi serie spesso riunite in libri: paesaggi e ve- 
dute (M. Ricci, A. Canaletto), satire di costume 
(W. Hogarth, T. Rowlandson), capricci e libere 
fantasie (G.B. e G.D. Tiepolo, G.B. Piranesi). A 
cavallo fra Settecento e Ottocento, uno dei grandi 
protagonisti della grafica di tutti i tempi, F. Goya, 
mise a punto due nuove tecniche di grande effetto 
pittorico: l’acquatinta e la litografia. Nata come 
semplice ed economico mezzo di riproduzione, la 
litografia accompagnò la storia dell'+ illustrazio- 
ne e del giornalismo fino alla nascita delle tecni- 
che fotomeccaniche (H. Daumier, P. Gavarni). 
Molti artisti dell'Ottocento e del Novecento uti- 
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lizzarono la stampa litografica sfruttando le po- 
tenzialità tecniche ed espressive del nuovo siste- 
ma di i. (H. de Toulouse-Lautrec, P. Bonnard, P. 
Picasso, P. Klee). La circolazione in Occidente 
delle i. del Giappone ebbe un rilievo straordinario 
per gli sviluppi della grafica e dell’arte tra Otto- 
cento e Novecento (+ art nouveau). La produ- 
zione giapponese, basata sull’artigianale procedi- 
mento xilografico, si caratterizzò per la rall'inatez- 
za del segno, per l’attenta ricerca di schemi deco- 
rativi e di effetti cromatici (nel Settecento, K. 
Utamaro e K. Hokusai). 

India Bernardino (Verona 1528-90) pittore italia- 
no. Fino al settimo decennio del secolo fu uno dei 
più interessanti tra i decoratori che, intluenzati da 
modelli del Parmigianino e di Niccolò dell'Abate, 
affrescarono le sale, e talora le facciate, di edifici 
del Sammicheli e del Palladio (Palazzo Canossa a 
Verona, Palazzo Thiene a Vicenza, Villa Pojana 
ecc.). Durante gli ultimi anni di attività dipinse so- 
prattutto pale d'altare per chiese veronesi attuan- 
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7 «Fuga in Egitto» (1662) di S. Della Bella: acquaforte. Coll. priv. 8 «Vicolo del gin» (1740 ca) di W. Hogarth: 
acquaforte e bulino. Oxford, Ashmolean Museum. 9 «La tomba di Pulcinella» (1750-70) di G.B. Tiepolo: 

acquaforte. Amsterdam, Rijksprentenkabinet. 10 «Tempio della Sibilla a Tivoli» di G.B. Piranesi: acquaforte dalla serie 
«Vedute di Roma» (1748-75). Coll. priv. 11 «La garrota» (1770-80) di F. Goya: acquaforte. Baltimora, Museum of A rt. 
12 «Scalinata del Palazzo di Giustizia» (1848) di 11. Daumier: litografia dalla serie « Les gens de justice». 

Coll. priv. 


do un’elegante e astratta stilizzazione dei modi 
del Veronese e del Parmigianino (Martirio di san- 
ta Degnamerita, 1590, Verona, Mus. di Castelvec- 
chio). 

India, arte dell’ termine con il quale si indica il 
complesso dei fenomeni artistici rilevabili nell’a- 
rea del subcontinente indiano, compresi il Kash- 
mir e le regioni di interferenza afghano-pakistana 
del Nord-Ovest (per l'isola di Ceylon e il Nepal si 
vedano le voci omonime). Esclusivamente religio- 
sa, l’a. dell’I. non può essere separata dai valori 
mistici e speculativi che la ispirano, tanto nell’am- 
bito del buddhismo quanto in quello dell’indui- 
smo: le teorie artistiche indiane richiedono che 
l’autore crei soltanto dopo una lunga meditazione 
e mosso da profonda ispirazione, e che si attenga 
impersonalmente alle prescrizioni dei testi icono- 
grafici. L’a. dell’I., nata per fare da tramite tra l’u- 
mano e il divino, iniziò il suo processo evolutivo 
con la parziale unificazione politica dell'India a 
opera dei Maurya nel sec. Iv a.C. I precedenti pe- 
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riodi, preistorico e protostorico, fatta eccezione 
per le culture dell'Indo, risultano privi di espres- 
sioni d’arte. 

m CULTURE DELL'INDO (2500-1500 ca a.C.). A_ca- 
vallo fra l'età preistorica e l'età protostorica, si af- 
ferma lungo le pianure dell'Indo una civiltà urba- 
na che si irradia dal Pakistan al Gange; i centri 
principali sono Harappà (Panjab) e Mohenjo-da- 
ro (Khairpur, Pakistan), grandi città a pianta or- 
togonale. La rigorosa funzionalità delle costruzio- 
ni, in mattoni cotti e legno, la nitida realizzazione 
degli impianti, la tecnica idraulica dei costruttori, 
evidente in canali, tubazioni d'alimentazione e fo- 
gnature, danno a questa architettura proto-india- 
na un carattere razionalistico. I centri urbani pre- 
sentano, in posizione elevata, l’acropoli, cinta da 
mura e ricca di terrazze, palestre, chiostri, vasche 
cerimoniali: non accertata è invece la presenza di 
templi e palazzi reali. Le culture dell'Indo rag- 
giungono un notevole livello tecnico nella produ- 
zione di ceramica lavorata al tornio, decorata a 
motivi geometrici che si combinano a motivi na- 
turalistici, e nella fabbricazione di utensili in me- 
tallo. Si producono statuette fittili a soggetto ani- 
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malesco, impiegate come giocattoli, figurine fem- 
minili nude e simboli sessuali connessi alla nozio- 
ne della fertilità. All’influenza mesopotamica si ri- 
collega forse la serie di cretule e sigilli decorati 
con esseri mostruosi e fantastici. Si sviluppa anche 
la scultura in pietra a tutto tondo, che rappresen- 
ta figure sacerdotali e nudi, soprattutto maschili, 
caratterizzati da una certa scioltezza e dinamicità. 
Questa civiltà declina verso il sec. xvi a.C., sosti- 
tuita da nuove culture organizzate in semplici vil- 
laggi rurali. 

B PERIODO venICO (dal sec. xv al vi a.C.) E PRE- 
MAURYA (dal sec. vi al n a.C.). Intorno al sec. xv 
a.C. popolazioni arie penetrano nel bacino del- 
l’Indo, espandendosi lentamente nella valle del 
Gange e nel Deccan. Ha inizio il cosiddetto perio- 
do vedico, nel quale si formano la spiritualità e le 
concezioni che rimarranno alla base della vita so- 
ciale e religiosa dell'India. Con il sec. vi a.C., ca- 
ratterizzato da importanti avvenimenti politici e 
religiosi, inizia l'epoca veramente storica. Si 
diffondono il giainismo e il buddhismo, mentre la 
conquista che Dario re dei persiani compie del 
bacino dell'Indo porta a strette relazioni tra mon- 


1 Torana del grande stitpa di Sancti (part. sec. ra.C.). 2 Stapa ni di Sanet (secc. et a.C.) 3 Grotta 30, detta «piccolo 
Kailasa», a Fllora (secc. vi1x). 4 La «Pagoda nera» a Konarak (sec. xt). 5 Busto virile (m millennio a.C:.): scultura in 
arenaria da Mohenjo-daro. Nitova Delhi, National Museum. 
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do indiano e mondo iranico. Nel sec. iv la spedi- 
zione di Alessandro Magno (326-325), cui segue 
la costituzione delle dinastie greco-battriane e poi 
indo-greche, promuove il sorgere di culture forte- 
mente ellenizzate. 

B PERIODO MAURYA (321-185 a.C.). La dinastia 
Maurya realizza una prima parziale unificazione 
dell'India e le imprime un vivace sviluppo politico 
e culturale, culminante col regno di A$oka, patro- 
no del buddhismo. L'architettura vede sviluppar- 
si due temi essenziali: quello delle costruzioni al- 
l’aria aperta e quello dei monumenti rupestri, che 
saranno caratteristici dell'India fino al medioevo. 
Tra i primi sono da ricordare i pilastri (stambha) 
isolati, sormontati da capitelli campaniformi e da 
animali stilizzati, o da simboli buddhisti, di deri- 
vazione iranico-achemenide e assiro-babilonese 
(leoni alati, grifoni, motivi floreali). In scultura si 
elaborano le prime tipologie d’iconografia religio- 
sa con le rappresentazioni di yaksha («spiriti della 
natura»), figure dalle forme solide e dal pesante 
panneggio. 

BE PERIODO SUNGA (185 ca - 72 a.C.) E PRIMO PERIO- 
DO ANDHRA (72-25 a.C.). L’unificazione dell'India 


compiuta dai Maurya è spezzata da numerose di- 
nastie straniere e nazionali: nell’area centrosetten- 
trionale la dinastia Sunga, in quella sudorientale 
l'impero Andhra dei Satavahana (sec. 1 a.C. - sec. 
Iv d.C.), che rappresenta il filone più tradizionale. 
In questa età si verifica un crescente sviluppo del- 
l’arte buddhista. Si diffondono 1 monasteri rupestri 
(vihara: vihara di Bhaja, presso Puna) e si evolve 
l'architettura dei reliquiari buddhisti (st@pa), i più 
antichi dei quali risalgono al ir e i sec. a.C. (Sanci). 
Questa tipica costruzione buddhista, derivante dai 
tumuli funerari, diventa una proiezione architet- 
tonica dell'universo. Essa presenta una base a 
tamburo cilindrico sormontata da una cupola se- 
misferica piena, al cui sommo si trova una piccola 
terrazza che racchiude un pilastro simbolico con 
parasole in pietra. Attorno allo stupa è un ambu- 
lacro cinto da una cancellata in pietra, con quattro 
torana (portali) dalla caratteristica triplice trabea- 
zione. Nei bassorilievi decorativi degli stupa si rea- 
lizzano i primi tentativi di composizione narrativa 
intorno ai grandi temi della tradizione buddhista. 

BM PERIODO KUSANA. Nell'area nordoccidentale 
prende invece sviluppo, sotto la dinastia dei Ku- 


6 Capitello di Asoka (sec. mn a.C.) da Sarnath. Sarnth, Museum. 7 «Il Buddha doma l'elefante Natagiri»: rilievo dallo 
stipa di Amaravati (150 ca). Madras, Museo Statale. 8 «Buddha»: scultura (secc. x-x1). Nuova Delhi, National Museum. 
9 «Shiva»: scultura in bronzo (sec. x1). Parigi, Musée Guimnet. 10 «Ganesa seduto»: scultura dal tempio di Halebid (sec. x1). 
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11 «Apsaras»: particolare degli affreschi (479-497 ca) di Sigiriya a Sri Lanka. 12 «Durga uccide Mahisa»: pittura su cotone 
(Orissa, sec. xvn1). Hyderabad, Jagdish and Karla Mittal Museum of Indian Art. 13 «Ritratto di Rana Sangram»: 
acquerello su carta con applicazioni chi perle e pietre preziose (Rajasthan, sec. xvi). Patna, coll. priv. 14 «Kakubha 
Ragini»: miniatura (1680 ca). Cleveland (Ohio), coll. priv. 15 Pettine in avorio (Orissa, sec. xvi). Nuova Delhi, National 


Museum. 


sana (inizio del sec. 1 - metà del sec. ir d.C.), un’ar- 
te religiosa che adotta tecniche e movenze espres- 
sive derivate dalla cultura iranica, partica, elleni- 
stico-romana. Le due più importanti correnti arti- 
stiche si costituiscono nei centri del Gandhàara (+ 
Gandhara, arte del) e di Mathurà (città tra Agra e 
Delhi, residenza periodica degli imperatori Kusa- 
na), che documentano il rinnovarsi dell’iconogra- 
fia del Buddha. L'arte di Mathurà, rispetto a quel- 
la gandhariana, risulta maggiormente legata alla 
tradizione indigena e rappresenta una concezione 
intermedia tra quella conservatrice del sud e le 
nuove tendenze innovatrici d'ispirazione occiden- 
tale; essa tende a uniformare gli apporti esterni al 
repertorio indiano, come testimoniano alcune sta- 
tue-ritratto di re e dignitari Kusana d'influenza 
scito-partica e centroasiatica. Attinenti al gusto 
indiano sono anche le figure femminili. 

B TARDO PERIODO ANDHRA (25 a.C. - 320 d.C.). 
Nelle regioni centrali e meridionali la produzione 
artistica segue due filoni collaterali: uno elabora 
autonomamente antichi temi della tradizione, l’al- 
tro elabora gli stessi temi ma componendoli con le 


espressioni del Gandhàra, di Mathurà e del mon- 
do classico greco-romano. Nell’architettura dei 
santuari rupestri (Kanheri, Nasir, Karli) e dei mo- 
nasteri si compie il trapasso da forme sobrie a 
strutture ricche di elementi decorativi e si dà vita 
a una vasta serie di rilievi. Nel bassorilievo si ac- 
centuano i temi narrativi con forme di notevole 
complessità iconografica; la disposizione delle fi- 
gure su più piani genera effetti di profondità spa- 
ziale, promuove la ricerca prospettica e quella del 
movimento (rilievi da Amaravati). Nella statuaria 
si accentuano effetti di plasticità, cui si accompa- 
gna il trattamento accurato delle superfici; le im- 
magini, di una dolcezza e spiritualità nuova, ren- 
dono la scultura di questo periodo la più nobile e 
alta prima del periodo Gupta. 

BL PERIODO GUPTA (secc. IV-VI d.C.) E PERIODO POST- 
GupTA (dalla fine del sec. vi al vir ca). L'India vie- 
ne parzialmente riunificata sotto la dinastia vi- 
snuita dei Gupta, che ricompone in un filone rela- 
tivamente omogeneo le varie tendenze artistiche, 
fissando i temi figurativi in modo sostanzialmente 
definitivo, mentre l’induismo si sviluppa paralle- 
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lamente al buddhismo. L’architettura templare e 
monastica (tipici alcuni monasteri di Ajantà) si 
perfeziona nelle strutture e nella planimetria, che 
diventa più complessa: il repertorio ornamentale 
si arricchisce con volute e intrecci fitomorfi scolpi- 
ti. Gli stupa del sec. vi (di Sarnàth, di Rafagriha, di 
Nalanda) accentuano il loro verticalismo e danno 
particolare importanza alla decorazione sculto- 
rea, costituita da bassorilievi in pietra e da rivesti- 
menti di stucco. Si diffonde un tipo di santuario 
(caitya) a pianta quadrangolare absidata, divisa in 
navate da una doppia fila di colonne (tempio di 
Kapoteshvara a Chezarla; di Dùrga ad Aihole), 
che verrà adottato fino al sec. v, quando entra in 
uso uno schema architettonico quadrangolare pri- 
vo di abside (tempio xvi di Safici), più tardi forni- 
to di una copertura piramidale. Tale copertura 
tende a realizzare nei secc. vi e vii una progressiva 
arcuatura degli spioventi, generando così il tipo 
architettonico dello stkhara (tempio di Lakshma- 
na a Sirpur). Lo stile della nuova statuaria è carat- 
terizzato da estrema serenità ed equilibrio: il 
Buddha presenta una idealizzazione dei tratti e 
una dolcezza di modellato che derivano dall’arte 
del Gandhara e di Mathurà. Nella pittura parieta- 
le si esprime una forte sensibilità coloristica, come 
dimostrano le variopinte composizioni con figure 
umane e animali di numerosi templi rupestri ad 
Ajanta, a Ellora, a Baigh, a Badamt, e come rive- 
lano gli affreschi di Sigiriya nell'isola di Ceylon, 
derivati da quelli di Ajanta. L’impulso dato dal- 
l’arte gupta fu così forte e unitario, che i temi da 
essa fissati si perpetuarono per lungo tempo dopo 
la caduta della dinastia. 

MI PERIODO DI TRANSIZIONE (secc. vir-x1tr d.C.). Con 
l'invasione degli unni eftaliti (unni bianchi) e il 
crollo dell'impero dei Gupta, si apre per l'India 
un nuovo periodo storico: la religione buddhista 
perde terreno a favore dell’induismo, e l’unità po- 
litica si frantuma sotto la spinta egemonica di di- 
nastie spesso in lotta fra loro. Nelle regioni del 
nord dominano i Pala del Bengala e i Pratthara di 
Kasianj, mentre i Candella si affermano nel Bun- 
delkhand; nelle regioni meridionali signoreggia- 
no i Calukya, i Pandya, i Rastrakuta, i Cola, che 
movendo dalla tradizione Andhra diffondono l’a. 
dell’. in Indocina e in Indonesia. | Pala regnaro- 
no principalmente nel bacino del Gange, svilup- 
pando uno stile legato alla tradizione Gupta. In 
architettura lo stopa Pala con cupola a cipolla è 
all'origine di quelli del Nepal, della Birmania e 
dell’Asia sudorientale. La scultura elabora i temi 
buddhistici in forme purissime, ma meccanica- 
mente ripetitive; essa influenza direttamente il 
Nepal e in qualche misura la Birmania, la Thai- 
landia, la Cambogia, Giava. Livelli di grande 
splendore raggiunge l'architettura religiosa del- 
l’India centrale; i soli centri di Bhuvanesvara, nel- 
l’Orissa (sec. x1) e Khajuraho, nella piana del 
Gange (secc. x-x1) contano circa 50) nuovi santua- 
ri, tra i quali si trovano gli esempi più rappresen- 
tativi del gusto architettonico indiano. Anche la 
scultura rivela una qualità altissima, in particolare 
nell’elaborazione di temi leggendari, legati ai ric- 
chissimi cicli mitologici ed erotici. Accanto alla 


tradizionale scultura in pietra, strettamente con- 
nessa all'architettura, si afferma la scultura in 
bronzo, che raggiunge le espressioni migliori nel 
Bengala e nel Bihar (secc. vm-xI, soggetti preva- 
lentemente buddhisti) e nel Tamil] Nadu (secc. 1Ix- 
XII, soggetti induisti, in particolare la notissima ti- 
pologia di Shiva danzante). Nei territori occiden- 
tali e in quelli meridionali, dove si afferma lo stile 
Cola, si erigono notevoli templi giainici, il cui 
esempio più perfetto è quello di Rajaràjesvara a 
Tafijor, con copertura a 13 piani sormontata da 
una cupola monolitica. 
E PERIODO ISLAMICO. La religione musulmana, che 
comincia a penetrare in India prima del sec. x, 
portata dai diversi invasori e conquistatori, si af- 
ferma, spesso in seguito a lotte sanguinosissime, 
solo nei secoli successivi e porta nella vita cultura- 
le del paese a una rivoluzione radicale che si risol- 
ve sul piano artistico in opere dove si mescolano 
elementi indiani e islamici. Per iniziativa dei so- 
vrani musulmani sorsero, a partire dal sec. xIl, 
grandiose moschee con torri o minareti, circonda- 
te da gallerie a porticato; scuole coraniche che al- 
lineano celle e sale di riunione intorno a vasti cor- 
tili;, mausolei, a forma di cubo sormontato da una 
cupola. 
II monumento più notevole dell’epoca dei sultani 
il possente Qutb Minar di Mehrauli presso 
Delhi, il minareto di un’antica moschea caduta in 
rovina, elevato verso la metà del sec. xi. Diversi 
stili regionali dell’arte musulmana si svilupparono 
nel Gujarat (Ahmedabad, Champaner, Mandu), 
nel Deccan (Golconda, Bidar), nell’Uttar Pradesh 
orientale (Jaunpur) e altrove. Nel sec. x1v la dina- 
stia Tughlaq introdusse nuovi principi. Venne ab- 
bandonata la decorazione scultorea o dipinta per 
mettere l'accento sul sottile gioco delle propor- 
zioni, mentre la magia dei colori si affidava all’im- 
piego di materiali dalle tinte varie e contrastanti, 
come il grès rosso o il marmo bianco. Sorsero 
mausolei di forma ottagonale dal tetto a piramide. 
Alla fine del sec. xIv e nel xv, nel periodo di tran- 
sizione tra il sultanato di Delhi e l'affermarsi del- 
la dinastia Moghul, in corrispondenza con il sor- 
gere di principati locali, si ebbero forme di arte di- 
versificate. 
In quest'epoca prese forma l’arte ràjput, che si af- 
fermò per l'iniziativa dei principati dallo stesso 
nome e in corrispondenza con la rinascita indù 
che, iniziata nel sec. xiv, si espresse nei secc. xv e 
xvI attraverso varie correnti mistiche, principal- 
mente di ispirazione visnuita e krsnaita. Le arti, 
strettamente connesse a questo risveglio religioso, 
cercarono in un primo tempo di imitare le realiz- 
zazioni dell'India medievale e in seguito approda- 
rono a una sintesi originale tra elementi tradizio- 
nali e apporti della civiltà islamica. L'architettura 
adottò le volte e le cupole: vennero edificati ba- 
stioni di ispirazione musulmana; planimetrie e 
iconografia subirono una sostanziale semplifica- 
zione, anche se continuarono a moltiplicarsi co- 
lonne e balconi e si fece ricorso alla decorazione 
figurativa. L'arte della miniatura, appresa dai mu- 
sulmani, venne messa al servizio dei testi indù o 
giainisti. La pittura ràjput del sec. xv ha qualcosa 
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di primitivo: icolori, non molto vari, sono netti; le 
raffigurazioni, molto sommarie, sono prive di ri- 
lievo; i personaggi hanno visi stilizzati, con lunghi 
occhi espressivi. e gesti eloquenti. In seguito que- 
sta pittura raggiungerà grande finezza nella sfu- 
matura dei colori, in gran parte per influenza del- 
l'arte moghul. Con l'affermarsi nella prima metà 
del sec. xvi dell'impero Moghul, si ebbe infatti un 
notevole risveglio culturale e artistico soprattutto 
per opera del terzo sovrano della dinastia, Akbar 
il Grande (1556-1605). I più mirabili monumenti 
di quest'epoca sono il Palazzo di Akbar a Fateh- 
pur Sikri, presso Agra, il palazzo fortificato a 
Delhi, e numerose belle moschee e tombe di im- 
peratori e cortigiani. Il più famoso di questi edifi- 
ci, e anche il più famoso di tutta l'India, è il Taj 
Mahal di Agra, il mausoleo di Shah Jahan e della 
moglie prediletta, uno splendido monumento di 
marmo bianco intarsiato con motivi floreali di 
pietre preziose, opera di un architetto persiano. 
Sotto i sultani Moghul penetrò in India anche la 
raffinata tradizione della miniatura persiana. I va- 
ri sultanati regionali incoraggiarono gli artisti lo- 
cali, la cui tecnica durante il sec. xvi progredì co- 
stantemente in direzione di un raffinato realismo. 
La pittura musulmana in India raggiunse l’apo- 
geo con le splendide miniature eseguite alla corte 
Moghul da artisti musulmani e indù, durante i re- 
gni di Akbar, Jahangiîr (1605-27) e Shah Jahan 
(1627-58). I soggetti della maggior parte di queste 
opere sono costituiti da realistici ritratti di impe- 
ratori, principi e cortigiani, raffigurazioni di avve- 
nimenti storici e leggende sia islamiche sia indù. 
Ma gli artisti Moghul dipinsero anche animali, uc- 
celli e fiori con notevole realismo e profonda sen- 
sibilità; dai dipinti e dalle stampe importate dal- 
l'Europa essi appresero alcuni elementi di pro- 
spettiva, ma non ne fecero mai l’uso rigoroso pro- 
prio dell'arte occidentale contemporanea. Il sesto 
sovrano della dinastia, Aurangzeb (1658-1707), 
nella sua difesa dell'ortodossia musulmana, sco- 
raggiò la pittura; durante il sec. xvili si ebbe però 
una rinascita presso le corti di alcuni sovrani indù, 
che incoraggiarono dapprima pittori formatisi 
nella tradizione Moghul; si affermarono poi stili 
individuali dal modellato meno fine ma di più for- 
te contenuto emotivo: temi preferiti furono le im- 
prese amorose dell'eroe-dio Krsna e la personifi- 
cazione dei raga e ragini. successioni di note ca- 
ratteristiche della musica indiana. Lo stile rajput 
in pittura ebbe i suoi esiti più notevoli alla fine del 
sec. xvi sui monti dell'Himalaya, alla corte dei 
piccoli maharzija di Guler e Kangra; combinando 
la delicatezza della scuola moghul, in declino or- 
mai da lungo tempo, con i colori brillanti e la 
profonda sensibilità della tradizione rajput, i pit- 
tori del piccolo stato di Kangra produssero in que- 
st'epoca opere di grande bellezza, insuperate per- 
fino dalle migliori miniature moghul. 

B L'EPOCA COLONIALE. All'inizio del sec. xx anche 
la Scuola di Kangra incominciò a declinare e ben 
presto scomparve. Ormai l'arte realistica dell'Oc- 
cidente aveva incominciato ad attrarre i principi e 
i mecenati indiani, e per la tradizione indigena 
non restava che lo spazio dell'arte popolare. Biso- 


gnò attendere l’affermarsi del nazionalismo per- 
ché si avesse una rinascita della pittura indiana. 
All’inizio del nostro secolo si costituì una scuola 
di pittori bengalesi che tentarono consapevol- 
mente di sviluppare un autentico stile nazionale. 
Questa scuola culminò con Jamini Roy (1892- 
1972), che creò uno stile originale ispirato all'arte 
popolare del suo paese. L'India ha dato recente- 
mente molti altri pittori eccellenti, ma se i loro te- 
mi sono talora indiani, il loro stile è essenzialmen- 
te internazionale. 


Si vedano anche, nell'appendice «Monumenti e 
complessi monumentali», le schede: Ajantà, Tem- 
pio di Lirngaraja, Tempio di Minaksi, Taj Mahal. 


Indiana Robert, pseudonimo di R. Clark (New 
Castle, Indiana, 1928) pittore statunitense. Tra- 
sferitosi a New York nel 1954, si alfermò nel de- 
cennio seguente come uno dei principali esponen- 
ti della pop art americana. Fin dalle prime prove 
artistiche, ispirate dall'essenzialità comunicativa 
della segnaletica stradale, del logo commerciale e 
del lettering (anche in ambito scultoreo, stampi- 
gliando lettere su assemblaggi eterocliti: Luna, 
1960, New York, Mus. of Mod. Art), si delinea la 
sua cifra più tipica: una combinazione di caratteri, 
utilizzati per definire le serie (Die, Love) e campi- 
ti su bande cromatiche, i cui effetti di ambiguità 
visiva non sono estranei ai coevi esperimenti del- 
la op art, mentre la presenza del Iettering e il con- 
seguente gioco di significante e significato offre la 
possibilità di ironiche elaborazioni (// sogno ame- 
ricano, 1, 1961, New York, Mus. of Mod. Art). 
Indocina, arte dell’ denominazione generica con 
cui si indicano le manifestazioni artistiche della 
maggior parte dei territori dell'Asia sudorientale, 
in particolare della penisola indocinese, compren- 
dente gli attuali stati di Birmania, Thailandia 
(Siam), Laos, Cambogia e Vietnam. Il progressivo 
espandersi della civiltà indiana in quest'area geo- 
grafica, tra popolazioni molto diverse fra loro, e la 
successiva trasformazione di questo influsso stra- 
niero in un processo di adattamento alle varie esi- 
genze locali, hanno prodotto nel campo delle arti 
figurative fenomeni particolarmente interessanti. 
Seguendo un'evoluzione stilistica autonoma, l’arte 
khmer (o cambogiana), l’arte siamese (thai), l'arte 
del Champa e quella birmana, sebbene strettamen- 
te connesse tra loro, hanno assunto forme decisa- 
mente originali. Scarsa è la documentazione stori- 
co-artistica delle fasi precedenti l’irradiazione cul- 
turale indiana, ma l'innegabile originalità delle 
opere d’arte della penisola indocinese presuppone 
una solida tradizione indigena. Un fondo pre- 
protostorico ancora mal conosciuto sembra colle- 
gare le varie regioni, almeno per quanto riguarda 
alcuni oggetti ornamentali e di uso comune in osso, 
pietra e terracotta. Le culture dell'età del bronzo e 
del ferro rivelano invece la dipendenza dell'Indoci- 
na dalla Cina. Con l'affermarsi dell'influsso indiano 
(fine del sec. v1) l'evoluzione artistica dell'Indocina 
può essere seguita nelle sue diverse fasi e tradizioni 
nazionali. 

MARTE DELLA CAMBOGIA. In questa regione, l’asce- 
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1 /l tempio di 
Dhammayangryi (arte della 
Birmania, 1160) a Pagan. 
2 Particolare dei rilievi di 
Angkor Vat (arte della 
Cambogia, sec. xt1). 

3 «Buddha che cammina»: 
bronzo (arte del Siam, 

sec. xIv). Bangkok, 
Benchamabophit National 
Muscum. 


sa (sec. IX) dei sovrani Khmer, provenienti dal 
Nord dell’Indocina, venne favorita dall’indebolir- 
si della potenza cinese in seguito alla crisi della di- 
nastia T'ang. La civiltà Khmer all’apogeo della po- 
tenza è superbamente espressa nei monumenti 
dell’antica capitale Angkor. Gli architetti khmer 
utilizzavano tre strutture principali: la torre-san- 
tuario, il tempio a piramide e la galleria, collegan- 
doli secondo criteri di ordine e di simmetria. Co- 
struita su un impianto rettangolare, circondata da 
un largo fossato e recinta da mura che simboleg- 
giano rispettivamente gli oceani e le catene di 
montagne circondanti la terra, la cittadella-tem- 
pio Angkor Vat (1113-50 ca), consacrata a Visnu, 
è un'immagine in miniatura dell’universo; il tem- 
pio centrale, custodia dell'essenza regale, ha la ti- 
pica forma del tempio-montagna. La decorazione 
plastica è legata alle strutture architettoniche con 
grande potenza suggestiva soprattutto nel Bayon 
(1181-1218), ultimo tempio-montagna khmer, ca- 
ratterizzato dalle straordinarie torri a quattro fac- 
ce riproducenti le sembianze del re. In tutta la 
scultura khmer prevalgono le grandi composizio- 
ni che celebrano la gloria del sovrano. Nell’insie- 
me quest'arte obbedisce alle prescrizioni indiane, 
ma nella rigidezza delle forme e nel senso profon- 
damente ieratico manifesta un carattere peculia- 
re. 

MB ARTE DELLA THAILANDIA (siam). L'arte thai può 
essere considerata un filone provinciale dell’arte 
khmer durante i secc. xi-xtti, ma nelle epoche suc- 
cessive mostra una sua originalità. Dell'antica 
architettura thai sappiamo poco: la tradizione 
khmer risulta lievemente alterata in taluni parti- 
colari, trattati con maggior durezza, mentre man- 
ca l'armonia delle proporzioni. Caratteristica del- 
la fase più matura è la ricerca del verticalismo at- 
traverso forme allungate e appuntite. Il gruppo di 
stùpa campaniformi di Vat Sri Sampet (sec. xv1) sì 
ispira agli stùpa di Ceylon. Nelle immagini idea- 
lizzate del Buddha, l’allungamento e la dolcezza 
dei tratti rivelano un profondo senso mistico. 

m ARTE CHAM. Îl regno del Champa, costituitosi al- 
la fine del sec. li d.C. in connessione con la crisi 
dell’impero cinese che preluse alla caduta della di- 
nastia Han, diede vita al fenomeno artistico noto 
come corrente cham, la cui area di diffusione si 
estese lungo le coste orientali dell’Annam (Viet- 
nam meridionale). I caratteri di questa corrente, 
che subì presto l'influenza indiana, sono evidenti 
nelle costruzioni databili ai secc. vIi-1x: li testimo- 
nia il monastero buddhista di Dòng-di Ong (fine 
del sec. IX), unico insieme monumentale cham pa- 
ragonabile per complessità di pianta e di struttura 
a quello di Angkor. Nel sec. xn l’arte cham acco- 
glie qualche influsso khmer: trionfa l'armonia ar- 
chitettonica pura e l’ornato plastico è relativamen- 
te sobrio. ll fregio a ghirlanda e alcune singolari 
forme dei pilastri e delle arcate (in particolare 
quella a cuspide di lancia, che porterà poi al sesto 
acuto) sono elementi caratteristici dell’architettura 
cham dei secc. xi-xni. Nella scultura così come nel- 
la decorazione si palesa chiaramente una certa in- 
fluenza straniera, khmer e vietnamita, ma riaffiora 
anche il substrato antico nel gusto per il fantastico. 
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B ARTE DELLA BIRMANIA. La fioritura artistica della 
Birmania abbraccia i secc. v-xI1, ma entra nella 
fase di pieno sviluppo con il sovrano Anawrahta 
(metà del sec. x1) e raggiunge rapidamente alti li- 
velli, sempre traendo ispirazione dall'India. Il f'at- 
to costruttivo più caratteristico dell’architettura 
birmana è costituito dall'uso della volta a costolo- 
ni, di diretta influenza indiana. Il materiale co- 
struttivo di più largo impiego è il mattone rico- 
perto da una spessa stucca tura, su cui vengono in- 
cisi motivi decorativi. Stupa e santuari hanno qua- 
si sempre una struttura massiccia e sono ricollega- 
bili alle tipologie dell’India. L'epoca di Pagan 
(secc. x-xIt1) rappresenta il periodo classico del- 
l’arte birmana: gli stupa (emisferico, cilindrico, co- 
nico, a bulbo e a campana) indicano con chiarezza 
la gamma assai vasta degli influssi presenti nella 
regione. Poco sappiamo della statuaria birmana: 
le più antiche immagini buddhiste si possono far 
risalire ai secc. vi-vini, e sono di tardo stile gupta. 


Si veda anche, nell'appendice «Monumenti e com- 


plessi monumentali», la scheda: Angkor. 


Indonesia, arte dell’ denominazione generica 
con cui si indicano le manifestazioni artistiche del- 
le civiltà indonesiane, la cui estensione geografica 
si può far coincidere con l’attuale repubblica d’In- 
donesia (gruppo di isole che si estendono tra la 
penisola malese e l’Australia). Accanto alla tradi- 
zione artistica profondamente radicata nel vasto 
complesso di cultura a livello etnologico, si afl'er- 
ma una cultura artistica che si ricollega alle tradi- 
zioni dell'India meridionale e orientale e che ha i 
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suoi centri di massima fioritura a Bali, Sumatra e 
Giava. 

Scarse e incerte sono le testimonianze di età pa- 
leolitica e mesolitica che si ricollegano al reperto- 
rio e allo stile delle coeve culture afro-asiatiche. 
AI neolitico (11 millennio a.C.) appartiene una se- 
rie eterogenea di culture locali tra le quali emerge 
quella caratterizzata dall'uso dell’ascia quadran- 
golare diffusa in tutto l'arcipelago indonesiano. In 
connessione con l’arte indocinese, si svil uppa una 
cultura megalitica cui si fanno risalire i più antichi 
dolmen, altari sacrificali e votivi, menhir ecc., ad 
alcuni dei quali si può riconoscere un carattere ar- 
chitettonico; e inoltre alcune sculture costituite da 
statue di pietra rozzamente tratteggiate. L'età del 
bronzo inizia contemporaneamente a quella del 
ferro, per influenza indocinese, intorno al sec. Iv- 
nm a.C. e presenta uno stadio di evoluzione cultu- 
rale piuttosto avanzato; le opere d’arte sono ana- 
loghe a quelle prodotte in Indocina. Continua la 
pratica megalitica e si evolve la scultura (partico- 
larmente documentata a Bali, Sumatra e nel Bor- 
neo) a tutto tondo e a bassorilievo: prevale il tema 
della figura umana isolata o in gruppo, combinata 
anche con animali, elefanti, bufali, serpenti; lo sti- 
le è marcatamente naturalistico, con ricerca dello 
scorcio e del movimento. Nei primi secoli della 
nostra era la civiltà indiana inizia la sua espansio- 
ne nell'arcipelago, contribuendo allo sviluppo 
dell’arte indo-giavanese: i primi documenti sono 
alcune statue di Buddha, in pietra e bronzo, d’in- 
fluenza gupta (+ India, arte dell’). 

BI PERIODO DELL'INFLUSSO INDIANO. L'influenza del- 
l’arte gupta si riconosce nella scultura in pietra e 


arte dell'Indonesia 


1 Borobudur (periodo di 
Giava centrale). 

2 Scena del «Ranuiyana»: 
bassorilievo di un tempio 
del complesso di 
Prambanan (periodo di 
Giava centrale). 


589 


informale 


CSC 1_O‘6CO0!C066_€—€È___‘(iv0‘‘SG li ————T—t—trrr—______———————————_——————_—_& 


bronzo, nella decorazione, nell’architettura; le cu- 
pole a campana sono simili a quelle degli stupa di 
Ceylon; i templi rispettano le funzioni e la struttu- 
ra di quelli indiani. Nella scultura l’immagine si 
carica, come in India, di significati puramente 
simbolici; l’arte indiana influenza inoltre l’icono- 
grafia, determinando le pose tradizionali delle fi- 
gure, e la decorazione, che ne riprende la ricchez- 
za e la fantasia. Tuttavia i più antichi elementi au- 
toctoni, rimasti a lungo latenti, imprimono all’arte 
indonesiana un carattere originale. 

PERIODO DI GIAVA CENTRALE. Tra la fine del sec. vil 
e la metà del x d.C., l'a. dellI. perviene a un origi- 
nale sviluppo nei territori centrali di Giava. Il grup- 
po più importante di monumenti è quello Sivaita 
della piana di Dieng, antico luogo di culto. Costru- 
zione caratteristica è il candi, monumento funera- 
rio a basamento quadrangolare con scalinate su 
uno dei lati (candi di Bima e di Mendut, con tetto 
decorato di nicchie a ferro di cavallo). Tra i monu- 
menti buddhisti, il Borobudur è il più importante di 
tutta l'Indonesia; consiste in numerose terrazze 
concentriche digradanti, al cui vertice si erge lo 
stupa principale. Una complessa simbologia reli- 
giosa sta alla base di questa costruzione, la cui ric- 
chissima decorazione plastica, che traduce in forme 
figurative il contenuto di celebri testi, fa di Boro- 
budur una sintesi mirabile del buddhismo. La pro- 
duzione scultorea, spesso collegata alla decorazio- 
ne architettonica, è interessante dal punto di vista 
iconografico, perché gli animali sono rappresentati 
in forme antropomorfe. Tra le sculture in pietra so- 
no da ricordare il grande Buddha (3,60 m) rinve- 
nuto a ovest di Palembany e un altro, d'ispirazione 
guptiana, in posizione eretta e a grandezza natura- 
le, trovato a Jambi. Nella statuaria in bronzo esi- 
stono grandi immagini di culto, come la Tara del 
Kalasan, lavorate con notevole abilità tecnica e ve- 
late di una fine patina artificiale verdastra. Nume- 
rose anche le stele di pietra, ricche di ornamenti. 

MI PERIODO DI GIAVA ORIENTALE. Iniziato nel sec. x, 
questo periodo finisce nel xv con l’avvento dell’I- 
slam, e coincide con il trasferimento dei centri di 
produzione culturale nelle zone orientali dell’iso- 
la. La maggior parte dei monumenti è di ispira- 
zione induista. L'architettura giavanese di questo 
periodo è caratterizzata dallo sviluppo verticale 
dell’edificio, dal forte risalto delle modanature e 
soprattutto dalla decorazione a rilievo, non più in- 
serita su pannelli ma distesa sulle pareti con nuo- 
vi effetti luministici, e divenuta un vero e proprio 
elemento architettonico (candi Shwentar e candi 
Kidal, della metà del sec. x111). Notevole anche la 
produzione artistica di Sumatra tra la fine del sec. 
XI @ il sec. xiv: vi si ritrovano forme della cultura di 
Giava centrale, anche se la decorazione appare 
più contenuta e le dimensioni inferiori. Rapporti 
e scambi culturali tra India, Giava, Bali e Sumatra 
hanno riflessi di notevole portata nell'iconografia. 
m PrirI0DO TARDO. L'ultima fase dell’arte indone- 
siana rappresenta un momento di decadenza e 
coincide con la diffusione dell'Islam, che gradata- 
mente soppianta l’induismo in tutto l'arcipelago 
(secc. xvi) costringendo i seguaci di questa fede a 
ritirarsi sulle alture, gli antichi luoghi di culto indi- 


geno. Nei monumenti musulmani, come il mina- 
reto di Kudus e la moschea di Sendang Duwur, 
perdurano elementi propri di Giava orientale, ma 
con la perdita della ricca ornamentazione archi- 
tettonica che le era propria. Tra le più interessan- 
ti opere di carattere religioso del periodo islamico 
sono le bellissime stele tombali (tomba di Ratu 
Ibu ad Airmata, nell'isola di Madura). Caratteri- 
stico il grande sviluppo dell'edilizia in legno, che 
comprende anche le moschee. Nella scultura ]i- 
gnea domina una decorazione fitomorfa forte- 
mente stilizzata, che riprende il motivo indiano 
del fiore di loto. Tra la produzione artistica mino- 
re è pregevole e originale la serie dei tessuti deco- 
rati, dei pugnali o «kris» a impugnatura decorata 
con motivi di grande eleganza, delle marionette di 
cuoio 0 legno, che rappresentano l'estremo svi- 
luppo nel processo di stilizzazione della figura 
umana. 

Induno Domenico (Milano 1815-78) pittore ita- 
liano. Studiò all'Accademia di Brera, seguendo la 
lezione di L. Sabatelli e di F. Hayez nella tecnica 
pittorica e nei temi storici e biblici. Negli anni 
Quaranta affrontò temi d’ispirazione risorgimen- 
tale e la sua partecipazione ai moti rivoluzionari 
del ‘48 lo costrinse all’esilio in Svizzera e in To- 
scana (Bullettino della resa di Roma; E pisodio del- 
le Cinque giornate). Si orientò poi verso la pittura 
di genere, divenendo in questo campo una delle 
figure più rappresentative dell’arte lombarda del 
suo tempo. Predilesse temi di ambiente familiare, 
patetici episodi di vita quotidiana (Supplente alla 
mamma, 1857, Padova, Mus. Civ.). Nel 1862 di- 
pinse La pace di Villafranca (Milano, Mus. del Ri- 
sorgimento), opera acquistata dal re Vittorio 
Emanuele e che gli valse la nomina a Cavaliere 
dei Santi Maurizio e Lazzaro. La sua arte non su- 
però i limiti dell’osservazione aneddotica di sapo- 
re didascalico e, sul piano formale, nonostante la 
pennellata più briosa e i colori più mossi, si man- 
tenne legato all’uso tradizionale del chiaroscuro e 
del disegno. Tuttavia la sua abilità gli procurò pre- 
mi e riconoscimenti in Italia e all’estero. 

Induno Girolamo (Milano 1825-90) pittore italia- 
no. Fratello di Domenico, formatosi a Milano sotto 
la guida del Sabatelli (1839-46), si ispirò nelle sue 
prime opere a F. Hayez e a modelli settecenteschi 
(Pescarenico sotto la neve, Torino, Gall. Civ. d'Ar- 
te Mod.). Partecipò ai moti del risorgimento, alle 
campagne garibaldine e alla guerra di Crimea, 
combattendo e facendo schizzi e bozzetti che svi- 
luppava al ritorno dal campo. Dal 1860 divenne in 
un certo senso il pittore ufficiale del risorgimento: 
le innumerevoli commissioni che ricevette porta- 
rono alla elaborazione di una precisa iconografia 
delle guerre d’indipendenza e dei loro protagonisti 
(Mazzini, Garibaldi, Torino, Mus. del Risorgimen- 
to). I suoi quadri di battaglie sono talora vicini ai 
romantici francesi (// racconto del garibaldino, To- 
rino, Gall. Civ. d'Arte Mod.). Dipinse anche episo- 
di patetici e quotidiani della vita dei patrioti e delle 
loro famiglie ( Triste presentimento, Milano. Brera). 
industrial design + disegno industriale. 
informale (dal francese #formel. termine usato 
dal critico M. Tapié in Un art autre) tendenza arti- 
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1«Le batcat ivre» (1945 ca) di Wols: olio su tela, 

cm 90x73. Zurigo, Kunsthaus. 

2 «Bianco e arancione» (1967) di A. Tapies: tecnica mista su 
compensato, cm 61 X50. Coll. priv. 

3 «Pittura» (1959) di P. Soulages: olio su tela, cm 162 X114. 

Coll. priv. 

4 «Spoglia» (1946) diJ. Fautrier: olio su carta, con 114x146. 
Coll. priv. 

S «Pietra di vita» (1952) di J. Dubuffet: tecnica mista. 

è» Zurigo, Kunsthaus. 

6 «Grigio-rosso» (1952) di G. Mathieu: olio su tela, 

cam 130x195. Coll. priv. 

7 Castello di Prampero (1963) di Afro: olio su tela e carta, 

cm 153X170. Coll. priv. 

8 «Scontro di situazioni» (1951) di E. Vedova. Coll. priv. 
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stica affermatasi agli inizi degli anni Cinquanta 
del Novecento, non solo in Europa, ma anche ne- 
gli Stati Uniti e in Giappone. Li. è comunemente 
descritto come l’espressione di un clima di 
profonda sfiducia nei valori conoscitivi e raziona- 
li, seguito alla seconda guerra mondiale. In base al 
punto di vista da cui lo si considera (formale, con- 
tenutistico, ideologico, morale), l'i. può essere ri- 
condotto all’impressionismo (da cui il nome di 
«Impressionismo astratto» attribuitogli a volte), 
all'esperienza dadaista (rifiuto della cultura), sur- 
realista (valorizzazione dell'inconscio) ed espres- 
sionista (violenza dell'immagine come espressio- 
ne diretta del profondo). Dalla messa in discus- 
sione della ragione, che sul piano linguistico si tra- 
duce in rifiuto della forma, sia essa figurativa o 
non figurativa, emerge come caposaldo della poe- 
tica i. la coincidenza dell’atto del creare con l’agi- 
re, con l'essere, che trova il suo presupposto nella 
filosofia fenomenologica, nelle due direzioni del- 
l’esistenzialismo francese e del pragmatismo ame- 
ricano. Anche il linguaggio viene parallelamente 
investito dalla crisi profonda del tempo, e i mezzi 
tradizionali di espressione, la linea, il colore, la fi- 
gura perdono il loro signil'icato. Le ricerche 1. si 
volgono così a esplorare le possibilità espressive 
della materia, che l’artista manipola e trasforma 
in oggetto d’arte; il colore stesso, usato come pa- 
sta, diventa materia. Si muovono in questa dire- 
zione 1 francesi J. Fautrier, con l'applicazione di 
materiali plastici emergenti come isole dall’im- 
pasto cromatico, e J. Dubuffet, che ricorre a ma- 
teriali eterogenei; lo spagnolo A. Tàpies, che 
proietta le sue operazioni su muri, pareti, saraci- 
nesche; l'italiano A. Burri, che si serve di legni 
bruciati, vecchi sacchi di iuta, lamiere. Oltre alle 
ricerche sulla materia, l'i. scopre il valore del se- 
gno (arte segnica), non più costitutivo di forme o 
di immagini, e del tutto sprovvisto di un significa- 
to evidente: Wols, H. Hartung, tedeschi di origi- 
ne, ma vissuti a lungo in Francia, i francesi H. Mi- 
chaux, G. Mathieu e P. Soulages, gli italiani E. 
Vedova, Afro, G. Capogrossi ne fanno tutti un 
mezzo espressivo di grande efficacia, pur nella 
notevole diversità degli indirizzi personali. L'uso 
della macchia di colore (in francese rache, da cui 
il termine tachisme) i cui precedenti si possono 
trovare nel tardo Monet, sì pone accanto alla ma- 
teria e al segno nel caratterizzare la tecnica del- 
l’i.: diversi procedimenti che tuttavia possono es- 
sere compresenti nella stessa opera o nel medesi- 
mo artista, come esemplifica la serie di Ostaggi 
(1943-45) di Fautrier. In Giappone, una delle 
correnti più vicine alle vicende informali euro- 
pee è quella del gruppo + Gutai, fondato nel 
1951 dal pittore J. Yoshihara. Nell'ambito della 
poetica dell’. rientrano, in posizione d’avanguar- 
dia rispetto alla stessa Europa, l + espressioni- 
smo astratto e l'action painting. Nel suo comples- 
so l'i. ha costituito una vera e propria stagione 
artistica, che ha coinvolto (spesso come declina- 
zione accademica dei moduli espressivi indicati 
dai maestri europei e americani) gran parte degli 
artisti operanti nel decennio tra il 1950 e il 1960 e 
i cui suggerimenti hanno continuato a stimolare 


ricerche estetiche, ponendosi per esempio come 
premessa a successive vperazioni di tipo compor- 
tamentistico. 

Inganni Angelo (Brescia 18()7 - Gussago, Brescia, 
188()) pittore italiano. Fu allievo di G. Migliara al- 
l'Accademia di Brera (1833-37). E noto soprat- 
tutto per la sua produzione di scene di vita e di 
ambiente della Milano ottocentesca, attente nella 
descrizione della città e nella ricerca prospettica 
( La colonna del Verziere, 1846, Milano, coll. priv.; 
Il Teatro alla Scala, 1852, Milano, Mus. Teatrale 
alla Scala) e gustose nella annotazione di fatti e 
personaggi della vita quotidiana ( Piazza del Duo- 
mo, 1838; Il passaggio da piazza Mercanti alla pe- 
scheria vecchia, 1844, entrambi a Milano, Gall. 
d'Arte Mod.). Tra il 1830 e il 1860 fu tra i veduti- 
sti più apprezzati e famosi; aprì una scuola nel suo 
studio a Milano e ricevette commissioni da tutta 
la Lombardia. Dal 1850) si dedicò inoltre ai temi di 
«genere», in particolare a episodi tratti dalla vita 
contadina (La benedizione del temporale, 1857, 
Torino, Gall. Civ. d'Arte Mod.). Fu anche ap- 
prezzato ritrattista; fra 1 ritratti, celebre quello del- 
la danzatrice Maria Taglioni (Milano, coll. priv.). 
inganno ottico + trompe-l’oeil. 

Inglés Jorge (sec. xv) pittore e miniatore spagno- 
lo. Forse di origine inglese, fu un esponente della 
corrente di ispirazione fiamminga in Castiglia. 
Formatosi nelle Fiandre, forse nell’ambito della 
scuola di Tournai per gli evidenti agganci allo stile 
di R. Campin e di R. Van der Weyden, eseguì nel 
1450 ca la Pala det Santillana (tavole superstiti nel- 
la Coll. del duca dell’Infantado a Madrid) con i ri- 
tratti, di eccezionale forza espressiva, del marche- 
se di Santillana e della sua sposa. Gli sono attri- 
buiti anche 1 retablos di San Girolamo per il mo- 
nastero della Me jorada a Olmedo (ora a Vallado- 
lid, Mus. Provincial) e della Vergine nella chiesa di 
Villasandino, opere in cui, oltre a rivelare una rin- 
novata attenzione per il paesaggio, raggiunge una 
potente e tormentata evidenza realistica. 
ingobbio strato di smalto fondente, composto di 
argilla fine e di acqua, che viene steso uniforme- 
mente a spruzzo o per immersione sulla terracotta 
dopo la prima cottura; + ceramica; + maiolica. 
Ingres Jean-Auguste-Dominique (Montauban 
1780 - Parigi 1867) pittore francese. Dopo i primi 
studi all'Accademia di Tolosa, dal 1797 fu allievo 
di J.-L. David a Parigi; nel 1801 vinse il Prix de 
Rome con Achille e gli inviati di Agamennone 
(Parigi, Ecole des Beaux-Arts). ma non poté re- 
carsi a Roma a causa degli avvenimenti bellici. A 
Parigi eseguì ritratti (fra cui quelli dei membri del- 
la Famiglia Riviére, 1805, Parigi, Louvre) e otten- 
ne commissioni ufficiali (Napoleone primo conso- 
le, 1804. Liegi, Mus. des Beaux-Arts: Napoleone 
imperatore, 1806, Parigi, Mus. de I Armée). Nel 
1806 partì finalmente per Roma dove sarebbe ri- 
masto fino al 1820, anno in cui si trasferì a Firenze 
per rimanervi quattro anni. Il lavoro degli anni 
italiani fu intensissimo: I. divenne il ritrattista del- 
l'ambiente francese (Francois-Marius Graner. 
1807. Aix-en-Provence. Mus. Granet:J.-A. Molte- 
do, 1810. New York, Metropolitan Mus.: Ch. Cor- 
dier, 1811. Parigi, Louvre: Madame de Senonnes. 


Inness 
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Jean-Auguste-Dominique Ingres 


1 Mademoiselle Riviére» (1805): olio su tela, cm 100Xx70. Parigi, Louvre. 2 


cm 9] Xx162. Parigi, Louvre. 


1814-16, Nantes, Mus. des Beaux-Arts); ma questi 
grandi capolavori che inviò ai Salons vennero 
aspramente criticati. Tornato a Parigi, espose il 
Voto di Luigi x1 (1820-24, Cattedrale di Montau- 
ban) che, collocato al Salon in opposizione al 
Massacro di Scio di E. Delacroix, ottenne consen- 
si entusiastici. Eletto membro dell'Académie, aprì 
uno studio frequentatissimo; da questo momento, 
a parte un periodo di «esilio» volontario, quando 
tornò a Roma come direttore dell’Académie de 
France (1835-41), fu considerato dagli ambienti 
ufficiali il massimo artista francese. Lavorò come 
ritrattista dell'alta società (Monsieur Bertin, 1832, 
Parigi, Louvre; la Baronessa de Rothschild, 1844- 
48, Parigi, Coll. Rothschild; Madame Moitessier, 
1852-56, Londra, Nat. Gall.), ricevette commissio- 
ni ufficiali (Apoteosi di Omero, 1827; Giovanna 
d'Arco, 1851-54, tutti al Louvre), fu onorato da ri- 
conoscimenti pubblici (mostra retrospettiva allE- 
sposizione universale del 1855: senatore nel 1862). 
La tradizione critica ottocentesca, che opponeva 
polemicamente 1., simbolo del classicismo, a De- 
lacroix, ha avuto un peso determinante nella va- 
lutazione dell’opera dell'artista, che è stata ogget- 
to di una vera revisione critica solo dal 1967, con 
le grandi mostre allestite per il centenario. Defini- 
re l’arte di I. con la formula di arte classica, «sen- 
za tempo», impedisce di comprendere la vera na- 
tura, sempre coerente a sé stessa, della sua ricerca 
di una forma perfetta, da risolversi soprattutto 
nella linea prima che nella composizione spaziale 
e nel colore. Il vero filo conduttore per la com- 
prensione della sua pittura sono i suoi innumere- 
voli disegni, che dimostrano come I., con una li- 
bertà che va ben al di là dell'esperienza neoclassi- 
ca, abbia attinto per tutta la vita da J. Flaxman e 
dall’arcaismo greco, dall'arte ellenistica, bizanti- 
na. gotica, da Raffaello, dai primitivi e dai manie- 
risti. Con un senso eclettico del tutto differente da 
quello dei romantici, perché ha come fine la crea- 
zione di una forma perfettamente conchiusa in sé, 
I. riunisce audacemente le sue diversissime fonti 
in una singola opera. ottenendo la sintesi attra- 


«Grande odalisca» (1814): olio su tela, 


verso la linea curva, il contorno che è un puro ara- 
besco, con sviluppi di straordinario equilibrio. Lo 
stesso colore, steso in superficie con effetto di vi- 
vace policromia, riduce la profondità spaziale e 
attenua il plasticismo a tutto vantaggio dei valori 
lineari. E naturale quindi che il suo stile rimanga 
sostanzialmente immutato, come è possibile veri- 
ficare attraverso le variazioni sul tema prediletto 
del nudo femminile, dalla Bagnante di Val- 
pincon* o Grande bagnante (1808) e dalla Grande 
odalisca (1814) all’Odalisca con la schiava (1839, 
Cambridge, Massachusetts, Fogg Art Mus.), alla 
Sorgente (1856), al Bagno turco (1862, tutte opere 
conservate a Parigi, Louvre). I. non si chiude in 
una rievocazione archeologica di un'arte passata, 
ma partecipa pienamente ai miti letterari della 
sua epoca: accanto all'Edipo e la sfinge (1808, Pa- 
rigi, Louvre) o a Giove e Teti (1811, Aix-en-Pro- 
vence, Mus. Granet), egli realizza con pari com- 
piutezza opere di soggetto romantico e di tono 
eroico (// sogno di Ossian, 1813, Montauban, 
Mus. Ingres; Ruggero libera Angelica, 1819, Pari- 
gi, Louvre) o a sfondo sentimentale secondo la 
moda «troubadour» (le serie di Raffaello e la For- 
narina e di Paolo e Francesca o La morte di Leo- 
nardo da Vinci, 1818, Parigi, Petit Palais). Una po- 
sizione di spicco occupano, nella sua vasta produ- 
zione, anche i numerosi ritratti, in cui l'oggettività 
attenta alla resa di ogni dettaglio non contrasyf 
col classico rigore della forma definita da E £ 
e mel& 


—.. generazione romantica 
Inness George (Newburg, 


paesaggista R.F. Gigns 
Presso questi conobbe Î 
mente le opere di Claude I 

lino, 1849, Chicago, Art Inst.). Recatosi più volte 
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in Europa (1851-52; 1853-55), si interessò allo stile 
della Scuola di Barbizon e ai contenuti mistici del- 
l’opera di J.-F. Millet, volgendosi a un genere di 
realismo romantico (Pace e prosperità, 1865, New 
York, Metropolitan Mus.) che ebbe larga diffusio- 
ne negli Stati Uniti. Negli ultimi anni, giunse a ri- 
sultati assai vicini all’impressionismo. 

Innocenti Camillo (Roma 1871-1961) pittore ita- 
liano. Allievo di L. Seitz, cominciò a dipingere in- 
fluenzato da D. Morelli e A. Mancini, ottenendo 
un notevole successo con opere di soggetto fol- 
cloristico. L'esperienza divisionista (1903-04) e, 
successivamente, l'interesse per i nabis lo portaro- 
no a una pittura più chiara, che sviluppò nelle sue 
tipiche, luminose immagini di interni con figure 
femminili (/n ritardo, Roma, Gall. Naz. d'Arte 
Mod.). Nei primi anni Dieci partecipò attivamen- 
te alla Secessione romana; nel dopoguerra rea- 
lizzò scenografie e costumi per il cinema (Ben 
Hur);dal 1925 al 1940 fu al Cairo, direttore della 
Scuola di belle arti. 

Innocenti Roberto (Bagno a Ripoli, Firenze, 
1940) disegnatore italiano. Autodidatta, dopo 
aver iniziato come disegnatore di cartoni animati, 
grafico e designer, si è affermato come illustratore 
dallo stile realista e analitico, caratterizzato talora 
da distorsioni dell'immagine di derivazione foto- 
grafica volte a intensificare l’efficacia espressiva e 
comunicativa della scena. Accanto alla sua inter- 
pretazione di un classico come Pinocchio (1988), 
è da ricordare Rosa Bianca (1990) — da lui stesso 
ideato, oltre che illustrato — sul tema del rapporto 
del mondo infantile con una realtà tragica come 
quella della seconda guerra mondiale. 
Innocenzo da Imola I. Francucci detto (Imola 
1490) ca - Bologna 1545 ca) pittore italiano. Giun- 
to a Bologna per perfezionare i suoi studi nel 
1506, due anni dopo divenne allievo del Francia, 
che trasmise al suo stile la sigla di un dolce e con- 
venzionale classicismo. Durante un soggiorno fio- 
rentino nella bottega di M. Albertinelli assimilò 
schemi formali raffaelleschi, di cui fu in Emilia il 
diffusore purista e accademizzante (Arcangelo 
Michele, Bologna, Pin. Naz.i Madonna e santi, 
Monaco, Alte Pin.; Sposalizio di santa Caterina e 
santi, 1536, Bologna, San Giacomo). 
installazione termine che indica un’opera d’arte 
tridimensionale realizzata con materiali diversi e 
congegnata in modo da occupare, temporanea- 
mente o permanentemente, una porzione di spa- 
zio con cui il pubblico può interagire. Sia la parte- 
cipazione diretta dello spettatore (con modalità e 
limiti variabili) sia le caratteristiche del luogo pre- 
scelto sono parte integrante dell’opera stessa, de- 
finita site-specific. Evoluzione dell’environment 
degli anni Sessanta, l'i. fa la sua comparsa nel les- 
sico artistico all’inizio dei Settanta, in relazione ad 
ambienti realizzati in galleria per la sola durata di 
una mostra. Dopo l'ampia diffusione negli anni 
Settanta (analizzata nell'edizione 1976 della Bien- 
nale di Venezia, Ambiente Arte, a cura di G. Ce- 
lant) e una fase di minor successo nel decennio 
seguente, negli anni Novanta l'i. è tornata a essere 
uno dei media preferiti dagli artisti (tra gli altri, L. 
Bourgeois, Ch. Boltanski, R. Gober, I. Kabakov, 


B. Nauman), ulteriormente potenziata dall’appli- 
cazione delle tecnologie digitali (D. Aitken, G. 
Hill, T. Oursler). 

insula termine latino che indica uno spazio archi- 
tettonico strutturato, in genere rettangolare, cir- 
condato da strade o da altri spazi pubblici. Nel 
mondo romano designava una grande casa urba- 
na a più piani, composta da numerosi apparta- 
menti che venivano affittati. 

intaglio tecnica di lavorazione a scavo di materia- 
li duri (legno, pietra, marmo, avorio, gemme) me- 
diante strumenti metallici. 

intarsio tecnica che consiste nell’incastrare su 
una superficie, intagliata secondo un dato disegno 
ornamentale o simbolico, listelli e motivi, in gene- 
re dello stesso materiale della superficie, ma di co- 
lore diverso; è assai diffusa nella lavorazione del 
legno e del marmo. 

intercolunnio lo spazio tra due colonne. 
International Style (Stile internazionale) espres- 
sione coniata dal critico americano H.R. Hitch- 
cock nel 1932 (in occasione di una mostra da lui 
organizzata, insieme con l’architetto Ph.C. John- 
son, al Mus. of Mod. Art di New York) per indi- 
care la sostanziale unità di intenti che aveva carat- 
terizzato la produzione architettonica europea le- 
gata al razionalismo e al neoplasticismo. Nono- 
stante la sua ambiguità (0 forse proprio a causa di 
essa), l’espressione ebbe un notevole successo, ed 
è ancora usata, sebbene in un senso più ristretto e 
particolare. L'assunzione di un'autonomia disci- 
plinare sempre più simile alla divisione sociale del 
lavoro, e il rifiuto di qualsiasi connotazione 
«espressiva» a favore di un linguaggio «razional- 
mente» dedotto dal modo di produzione indu- 
striale, furono i due elementi fondamentali che, 
nel secondo dopoguerra, fecero rapidamente dei 
più recenti prodotti del razionalismo i prototipi 
del nuovo stile borghese. Si possono distinguere 
due principali modi di diffusione dell’1.S. inteso 
in questo nuovo e più specifico significato. In Eu- 
ropa, le urgenti e immense necessità della rico- 
struzione postbellica fecero universalmente adot- 
tare, al di fuori di qualsiasi preoccupazione di ap- 
profondimento linguistico, le tecniche costruttive 
propagandate dal razionalismo, come quelle che 
(si presumeva) potessero assicurare il massimo 
rendimento delle risorse economiche impiegate. 
Negli Stati Uniti, invece, sia perl’assenza di speci- 
fici problemi di ricostruzione, sia per la presenza 
dei grandi maestri razionalisti immigrati, l'T.S. si 
identificò essenzialmente nella funzione celebrati- 
va del progresso tecnologico dell'industria ameri- 
cana e della sua fase espansiva a livello mondiale. 
Si formò così, fra l’altro, come aspetto non margi- 
nale dell'I.S., quella «tradizione del nuovo» (ri- 
specchiamento dell’interesse per l’ultima merce 
introdotta nel mercato) che contrabbanda come 
reale rinnovamento le invenzioni manieristiche di 
artisti tanto conservatori nella sostanza, quanto 
fantasiosi e spregiudicati nella forma. 

intonaco strato di malta stesa sulla superficie di 
un muro per uniformarla e quindi prepararla alla 
tinteggiatura. 

intradosso + arco. 
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invetriatura procedimento usato nella + maioli- 
ca e nella + ceramica per ottenere superfici lu- 


centi e impermeabili. Consiste nella vetrificazione 
della silice (materiale presente in quasi tutte le ar- 
gille) mediante un fondente, in genere l’ossido di 
piombo. 

lofan Boris Michailovié + Jofan, Boris Michailovié. 
ionici, vasi termine convenzionale usato per de- 
signare una classe di coppe profonde con decora- 
zione a fasce di vernice bruna o di colore violetto, 
talora di fattura corrente, prodotte in ambiente 
ionico ma anche nelle colonie greche del Mediter- 
raneo dal sec. vii alla prima metà del sec. v a.C. 
Fra i centri principali di produzione furono Rodi e 
Naucrati, oltre a numerosi siti della Magna Grecia 
e della Sicilia. Vi si fanno rientrare, fra l’altro, i 
gruppi orientalizzanti rodio-milesii, quelli a figure 
nere detti di Clazomene o di + Fikellura, oltre 
alle idrie ceretane prodotte in Etruria. 


iperrealismo 

1 «Holland Howl» (1984) di R. Estes: olio su tela, 
cm 114X181. New York, coll. priv. 

2 «Susan» (1970-71) di C. Close: acrilico su tela, 
cm 254X228. Chicago, coll. priv. 


3 «Supermarket Lady» (1970) di D. Hanson: fibra di vetro, 
hem 166. Aachen, Liulwig Forum fiir International Kunst. 


ionico, stile termine convenzionale che designa 
la produzione artistica degli ioni, cioè di quelle 
stirpi che abitarono le coste (Attica, Calcidica, 
Tracia, Propontide) e isole (Eubea, Cicladi, Spo- 
radi) della Grecia e fondarono numerose e ricche 
colonie in Sicilia e Magna Grecia, Corsica, Gallia 
meridionale, Asia Minore, Mar Nero. In architet- 
tura è uno dei tre + ordini greci classici, caratte- 
rizzato da una colonna a fusto molto slanciato e 
fittamente scanalato, rastremato, su base circolare 
modanata, e con capitello a volute. Presenta una 
trabeazione con architrave a fasce, fregio liscio 0 
decorato, cornice con sottocornice a dentelli, goc- 
ciolatoio e sima. 

iperrealismo corrente artistica affermatasi nella 
seconda metà degli anni Sessanta del Novecento 
negli Stati Uniti e in Gran Bretagna e caratteriz- 
zata da una riproduzione in apparenza meccani- 
camente imitativa della realtà e da un verismo ni- 
tido e impersonale che ha tra i suoi ascendenti il 
realismo della tradizione americana ottocentesca 
(W. Harnett, J.F. Peto) e della Nuova Oggetti- 
vità tedesca (per definirla vengono usate anche 
le varianti superrealismo, realismo fotografico, 
iperfotografismo, sharp focus realism ecc.). Della 
popart, della quale condivide la predilezione per 
l’imagerie quotidiana e la scena urbana contem- 
poranea ma non l'accentuazione satirica e socio- 
logica, approfondisce il realismo lenticolare at- 
traverso un confronto diretto con la fotografia 
come mezzo (per ingrandimento e ricalco pittori- 
co, nella declinazione nota come «fotorealismo» 
il cui principale esponente è C. + Close) e come 
paradigma stilistico (fino all'ipercorrettismo del- 
lo sharp focus di A. Flack, o all’'estenuazione sur- 
reale della silhouette stagliata sul fondo campito 
pittoricamente di H. Kanowitz). L'enfasi «super- 
realista», secondo il termine corrente nel mondo 
anglosassone, comporta una sottesa componente 
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di straniamento, particolarmente evidente nelle 
opere scultoree: l'archetipo dei calchi in gesso di 
G. Segal è tradotto, per mezzo di resine sinteti- 
che e riferimenti contestuali, in un inquietan- 
te doppio rappresentativo dell’uomo moderno 
e dei suoi riti di comportamento e di consumo 
(D. Hanson, Venditore, Kemper Mus. of Cont. 
Art, Missouri). Oltre agli artisti citati, tra gli altri 
esponenti del movimento si ricordano: R. -» 
Estes, M. + Morley, Robert Cottingham (n. 
1935), Ralph Goings (n. 1928), Richard McLean 
Ù 1934), Don Eddy (n. 1944), John De Andrea 
n. 1941). 

ipertiro fregio che corre sull’-» architrave di una 
porta. 

ipetro tipo di tempio descritto da Vitruvio e ar- 
cheologicamente non documentato, simile al dip- 
tero. All’interno presenta due ordini sovrapposti 
di colonne, distanti dalle pareti come il portico di 
un peristilio, che, delimitano un’area centrale sco- 
perta (nads). 

ipocausto sistema di riscaldamento a circolazio- 
ne d’aria adottato nelle terme e nelle case romane 
patrizie. Consisteva nell’immissione di aria calda 
prodotta da una fornace interrata, esterna all’edi- 
ficio, in un’intercapedine ricavata appoggiando il 
pavimento su pilastrini e da qui, attraverso matto- 
ni cavi, nelle pareti con uscita infine sopra il tetto. 
ipogeo vano sotterraneo, adibito ad abitazione, 
luogo di culto, sepoltura o altro. Indica in partico- 
lare il sepolcro sotterraneo composto di uno o più 
ambienti (camere, corridoi), in genere destinato a 
deposizioni plurime, molto diffuso presso le anti- 
che civiltà orientali e mediterranee. 

iposcenio la parte del teatro greco di età elleni- 
stica collocata sotto la parte anteriore della scena. 
ipostilo edificio, o locale di un edificio, sostenuto 
da colonne. 

ipotrachelio + colonna. 

Ipoustéguy Jean (Dun-sur-Meuse 1920) scultore 
francese. Operò dapprima nell’area della ricerca 
astratta, con modi vicini a quelli di C. Brancusi. 
Recuperò in seguito il linguaggio figurativo e ne- 
gli anni 1959-66 creò compositi complessi sculto- 
rei, di contenuto storico-mitologico e di potente 
strutturazione plastica. Nelle sue opere, special- 
mente nelle sculture di marmo bianco levigatissi- 
mo, affiorano spesso suggestioni di sottile eroti- 
smo. 

Ippodamo di Mileto (nato probabilmente nell’ul- 
timo decennio del sec. vi a.C.) architetto e urbani- 
sta greco. A lui si deve la pianificazione del Pireo, 
porto di Atene, cronologicamente da riferirsi se- 
condo alcuni all’epoca di Temistocle (subito dopo 
il 479 a.C.), secondo altri al tempo di Pericle (ver- 
so la metà del sec. v a.C.). Partecipò alla fonda- 
zione di Turi nel 444 0443 a.C., colonia panelleni- 
ca voluta da Pericle nel sito della città di Sibari, di- 
strutta nel 510) a.C., e caratterizzata da un impian- 
to ortogonale all’interno del quale si trovano spa- 
zi per l'edilizia privata e aree pubbliche. Più diffi- 
coltosa risulta l'attribuzione a I. della fondazione 
di Rodi nel 408 o 407 a.C. La tradizione gli attri- 
buisce la concezione di città tracciate su assi orto- 
gonali, con una distinzione tra aree sacre, pubbli- 


che e private, dimensionate per diecimila abitanti; 
l'impianto urbano su assi ortogonali era in realtà 
già noto, specie nel mondo orientale, ma I. seppe 
organizzarlo in un sistema di norme e infondervi 
un nuovo spirito, puntando sugli effetti prospetti- 
ci e scenografici. 

iranica, arte espressione con cui si detiniscono le 
manifestazioni artistiche sviluppatesi nell'Iran pro- 
priamente detto, cioè nell’area attualmente occu- 
pata dalla Persia e dall’Afghanistan, e nel cosid- 
detto Iran esterno, cioè le regioni dell'Asia centra- 
le e dell'India nordoccidentale poste oltre le fron- 
tiere naturali dell'altopiano. Il linguaggio figurati- 
vo iranico, formatosi autonomamente in età prei- 
storica, non viene mai meno in tutta la storia del 
paese, testimoniando una unità di cultura che sin- 
tetizza e interpreta le diverse influenze esterne. 
Nell’Iran, infatti, sottoposto alla secolare pressione 
delle invasioni da est, la cultura orientale riverserà 
in ogni epoca i più fecondi elementi della sua cul- 
tura; ma il paese sarà attratto anche dall’occidente, 
da dove muoveranno due invasioni di incalcolabile 
portata storica: quella di Alessandro Magno e 
quella islamica. La preistoria nell’altopiano iranico 
è documentata dai ritrovamenti di ceramica deco- 
rata (fine del v e Iv millennio a.C.) a Tepe Siyalk e 
a Tepe Hissan presso Kashan, nel centro dell'Iran. 
Nella regione sudoccidentale, con centro a Susa, si 
delinea in questo stesso periodo e nella prima par- 
te del in millennio la prima fase della civiltà elami- 
ta, con la produzione di un elegante vasellame di- 
pinto a motivi zoomorfi fortemente stilizzati, di no- 
tevole effetto ornamentale. Pur appartenendo al 
complesso culturale iranico, la cultura dell’Elam 
subisce profondamente l'influenza mesopotamica, 
sumerica e akkadica, tanto che l’arte di quest'area 
si riduce a espressione periferica di quella mesopo- 
tamica. Durante i secc. x1li-xIt a.C. si verifica una 
nuova fioritura della potenza politica e dell’auto- 
nomia culturale dell’Elam, che raggiunge in questo 
periodo il massimo splendore artistico: si costrui- 
scono edifici religiosi (una monumentale ziqqurat, 
torre templare a gradini su piattaforma, è stata nin- 
venuta a Choga Zambil), si producono oggetti e 
statue in bronzo, quali la statua di Napirasu, mo- 
glie del re Untash-Kuban (1265-45 ca a.C.), che 
sono tra i capolavori dell’arte orientale. Agli inizi 
del 1 millennio a.C. appaiono ai margini dell’alto- 
piano iranico i primi gruppi di indoeuropei: muo- 
vendo dalle regioni della Transcaucasia, le tribù di 
lingua iranica dei medi e dei persiani si dirigono 
rispettivamente verso nord-ovest e verso sud-est. 
Del processo di sedentarizzazione sull'altopiano. 
durato alcuni secoli, sono testimonianze 1 resti 
delle necropoli di Siyalk, di Hasanlu e di Khurvin. 
Durante il sec. vi a.C. nuove invasioni di popola- 
zioni indoeuropee lasciano una traccia profonda 
nella cultura dell'Iran. Ai medi e ai persiani si de- 
ve probabilmente far risalire la produzione in me- 
tallo che va sotto il nome di bronzi del Luristan: 
alle tribù delle ultime invasioni, il materiale che 
costituisce il cosiddetto Tesoro di Ziwive, prove- 
niente dalle tombe di un potente capo scita e con- 
sistente in vasellame, armi, mobilio e gioielli in 
metallo prezioso. 
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arte iranica 

arte dell'Elam 

1 «Offerente»: statuetta d'oro dal tesoro di fashushinak a 
Susa (periodo medio-elamitico). Parigi, Louvre. 

2 Insegna in bronzo (secc. vurvi a.C.) dal Luristan. 
Teheran, coll. priv. 

3 Recipiente a becco in argilla (secc. x-1x a.C.) da Siyalk. 
Teheran, Musco Archeologico. 


4 Tazza d'oro (sec. 1x a.C.) da Hasanlu. Teheran, Musco 
Archeologico. 
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arte achemenide 


S«Leone-grifone»: particolare della decorazione in 
mattonelle smaltate del palazzo di Dario a Susa 
(sec. v a.C). Parigi, Louvre. 


6 Rilievo della scalinata del palazzo di Dario a Persepoli 
(secc. viev a.C). 


7 La tomba di Serse (sec. v a.C.) a Nags-i Rustam. 


8 «Sacerdote»: placchetta in oro dal fiume Oxus. Londra, 
British Musetan. 


9 Bracciale in oro con decorazione zoomorfa. Londra, 
British Muscum. 


MB ARTE DEI MEDI. Se poco sappiamo della storia 
dei medi, pochissimo ci è noto delle loro espres- 
sioni artistiche. Della loro capitale Ecbatana, oggi 
Hamadan. rimane la suggestiva descrizione di Po- 
libio, ma il sito della città originaria non è ancora 
stato identificato con esattezza. Risalgono ai medi 
le tombe rupestri di Dukkan-i Dawud, di Farhad 
u-Shirin, di Fakhraka, e quella presso Sahna; tutte 
di un tipo che diventerà tradizionale, con prospet- 
to caratterizzato da una copertura a tettoia, soste- 
nuta da colonne a protezione della porta d'ingres- 
so, e con bassorilievi funerari. Probabilmente ai 
medi si debbono far risalire alcuni oggetti del te- 
soro dell'Oxus (fodero aureo di spada), e vasella- 
me dagli scavi di Hamadan. 

PERIODO ACHEMENIDE (559-330 a.C.). Sotto il go- 
verno degli Achemenidi sì costituì il primo grande 
impero persiano dall’Indo al Nilo. L'arte di que- 
sto periodo si concentra attorno alla figura del so- 
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10 /ucciata di un îvan a Vag-i Bostan (Fars, 
periodo sasanide). 


11 /ruierno di una cupola della moschea del Re 
a Isfahan (periodo islamico, sec. xv). 

12 «[skartlar e i sente saggi»: miniatura di 
Bihzad (periodo islamico, sec xvi). Londra, 
British Muscum. 

13 «/Ire Peroz a caccia di muftoni»: ciotola 
sasanide in argento dorato. New York, 
Metropolitan Museum. 


14 «Cavallo e cavaliere»: ciotola in ceramica 
(periodo islamico, sec. x1) du Nishapur. Tenri 
(Nara), Museo. 


vrano e alla sua attività, ed è essenzialmente auli- 
ca. Pur avendo attinto a varie fonti (si può anzi 
parlare di un sincretismo artistico achemenide 
che si fonda essenzialmente su Elam, Mesopota- 
mia e Urartu), l'arte iranica di questo periodo ha 
saputo creare monumenti originali e coerenti. L'i- 
scrizione che ricorda la costruzione del palazzo di 
Susa testimonia come una moltitudine eteroge- 
nea di artigiani abbia potuto dar forma a un lin- 
guaggio architettonico e plastico unitario e in- 
confondibile. Le prime testimonianze dell’archi- 
tettura achemenide sono i resti noti con il nome di 
Masgid-i Sulayman. Questa prima dimora fortifi- 
cata del principe persiano è costruita su un'impo- 
nente piattaforma o terrazza artificiale addossata 
a pendici montuose. Le sue caratteristiche si 
estenderanno in seguito alle altre capitali ache- 
menidi: mura di cinta; scalinate monumentali: vil- 
laggio esterno per i sudditi; il quartiere reale sulla 
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terrazza, articolato secondo la triplice successione 
di porte monumentali; apadana, o sala delle 
udienze, e palazzo, si ritrovano anche a Pasargade 
e a Susa, capitale politica, diplomatica e ammini- 
strativa. Elemento essenziale di questa architet- 
tura è la colonna, sia in legno su base di pietra, sia 
interamente in pietra, con capitelli figurati; e nel- 
le sale ipostile, che diventano sempre più grandi, 
le colonne si moltiplicano fino all'annullamento 
ottico delle pareti laterali. Il gioco coloristico otte- 
nuto per mezzo di materiali bianchi e neri, l’uso 
dell’ortostato, l'intento decorativo dei bassorilievi 
(a Susa la decorazione è in mattonelle smaltate 
policrome), l’incorniciatura delle porte mediante 
monumentali immagini scolpite, sono tutti ele- 
menti che trovano l’ultima grandiosa applicazione 
nella capitale ufficiale eretta da Dario, Persepoli. 
Qui più che altrove, la terrazza di base e l’inten- 
zionale impostazione assiale vincolano a una vi- 
sione frontale del complesso, innalzato e ornato 
in tutte le sue parti in funzione delle grandi ceri- 
monie del capodanno e concepito come simbolo 
del potere regio e della divinità. Gli edifici reli- 
giosi achemenidi a noi pervenuti consistono in 
torri contenenti un'unica camera senza finestre 
(santuario di Nags-i Rustam, la cui fondazione è 
di data molto anteriore, 1000 anni circa, agli ache- 
menidi), destinata a custodire il fuoco perenne. 
Monumenti funerari simili alle tombe dei medi 
sono gli ipogei rupestri di Nags-i Rustam, con fac- 
ciata a imitazione della fronte del palazzo e deco- 
razione a bassorilievi, dove erano sepolti. Dario, 
Serse, Artaserse 1 e Dario n. Un tipo a sé è costi- 
tuito dalla tomba di Ciro, semplice costruzione 
con tetto a doppio spiovente, collocata su un ba- 
samento a sei gradini di altezza decrescente. 
Quanto alla scultura, essa ebbe prevalenti funzio- 
ni decorative e celebrative. Essa si realizza nei raf- 
finati e precisi bassorilievi che ornano i palazzi e 
in particolare gli esterni delle terrazze e delle sca- 
linate, rappresentando i dignitari, le guardie reali, 
le diverse delegazioni e i servitori che circondano 
o rendono omaggio al «grande re». Un posto im- 
portante nell'arte achemenide occupano le cosid- 
dette arti minori, soprattutto il vasellame, le armi, 
i gioielli. 

Bi PERIODO ELLENISTICO (330-123 a.C.). Con la con- 
quista dell’impero achemenide da parte di Ales- 
sandro Magno e la successiva affermazione della 
dinastia seleucide si ebbero tali mutamenti che la 
produzione artistica fu soggetta alle più diverse 
intluenze. Sicuramente avvenne un processo di 
ellenizzazione dell'Iran, ma nei pochi monumen- 
ti architettonici (come i templi di Shami e 
Istakkr, secc. 1-11 a.C.) e negli scarsi resti della 
produzione plastica e pittorica è assai arduo di- 
stinguere gli elementi iranici di derivazione ache- 
menide e quelli ellenistico-siriaci. Alcune solu- 
zioni schematiche, tuttavia, e un nascente concet- 
to di rigida frontalità, si pongono come anello di 
congiunzione tra il passato e la successiva arte 
partica vera e propria (tempio di Kangavar, torre 
di Nurabad, bassorilievi di Persepoli, statue bron- 
zee di Shami). 

MI PERIODO PARTICO (123 a.C. - 224 d.C.). In questo 


periodo, il regno dei sovrani arsacidi, che alla gui- 
da delle tribù iraniche dei parti si sostituiscono ai 
seleucidi fin dal 250 a.C. ca, aspira a restaurare 
l'antico impero iranico. In un’area di espansione 
che va da Dura-Europos a Palmira, ad Assur, a 
Nisa fino a Sirkap nella valle dell'Indo, l’arte dei 
parti innesta sul precedente fondo achemenide i 
caratteri originali propri dell'Iran esterno. I parti 
erigono fortezze difensive (Durnali, limes del Sei- 
stan con torri rettangolari e circolari) ed edificano 
le loro capitali (Nisa, la prima Ctesifonte, Merv, 
Hatra) secondo una pianta circolare che ha i suoi 
precedenti nelle fortezze circolari della Chora- 
smia e ancor prima nella disposizione tradizionale 
delle tende dei nomadi. Nelle strutture è notevole 
l'abbandono dell'uso sistematico di coperture a 
soffitto o terrazza, e la sua sostituzione con coper- 
ture a volta, sia a botte sia a cupola sorretta da 
pennacchi a tromba. Si introduce l’uso dell’iîvan, 

sala coperta da volta e aperta sul lato frontale, 

poi, a cominciare dal palazzo di Assur, del cortile 
quadrangolare sul quale si aprono quattro ivan. 
Si crea la facciata come prospetto con ornamenti 
in superficie, di valore essenzialmente decorativo, 
e si sviluppa su larga scala e sistematicamente l’u- 
so dello stucco e della pittura. Caratteristiche di 
astrazione, convenzione e costante analisi del par- 
ticolare si notano nei documenti d’arte figurativa 
provenienti soprattutto da Palmira (secc. 1-n1 
d.C.), Dura e Hatra, con scene del repertorio eroi- 
co ed epico. 

B PERIODO SASANIDE (224-651 d.C.). Nel 224 la di- 
nastia iranica dei Sasanidi rovescia i parti, ritenuti 
usurpatori, e facendo leva sulla rinascita religiosa 
nazionale, cioè zoroastriana, determina il periodo 
più propriamente iranico di tutta la storia persia- 
na. | Sasanidi ebbero un'arte ufficiale che nel pro- 
gramma e nella realizzazione si rifaceva alle tradi- 
zioni achemenidi, ma che comprendeva moltepli- 
ci componenti orientali e occidentali. Essi diedero 
grande impulso all’urbanesimo: ricostruirono le 
città dei parti e ne fondarono numerose altre, fra 
cui Firuzabad e Bishapur (sec. 11), dove edificaro- 
no grandiosi palazzi. Nel processo di trasforma- 
zione dalle coperture lignee a quelle con volta si 
elaborarono complesse e nuove strutture. La co- 
pertura più diffusa negli edifici del periodo è quel- 
la a volta, sia a botte sia a parabola; gli ambienti 
quadrati sono coperti con cupole su trombe d’an- 
golo; le strutture sono prevalentemente in matto- 
ni; i mezzi prediletti di espressione sono i rivesti- 
menti policromi e lo stucco che ricopre quasi per 
intero gli edifici con motivi geometrici e floreali. 

L'ivan diventa vestibolo monumentale che prece- 

de una sala quadrata, e le varie parti degli edifici 

sono disposte simmetricamente (palazzi di Fi- 

ruzabad, Bishapur, Imarat-i Chosrau). | palazzi di 

Sarvistan, di Qasr-i Sirin, di Ctesifonte sono ca- 

ratterizzati da ambienti disposti attorno a un vano 

centrale scoperto. dove la visione semplicemente 

frontale dei palazzi partici è superata da una mag- 

gior coordinazione dei vari ambienti. Oltre a mo- 

numenti religiosi (templi del fuoco) i Sasanidi rea- 

lizzarono opere pubbliche come i ponti di Sustar e 

di Dizful. La scultura, con i rilievi monumentali 
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rupestri, particolarmente numerosi nel Fars, cele- 
bra ancora una volta il trionfo del re e dell’impe- 
ro: i personaggi sono convenzionalmente raffigu- 
rati, le scene puramente simboliche e araldiche. Il 
livello artistico della civiltà sasanide si manifesta 
anche nelle arti minori. La produzione tessile ac- 
quista grande importanza; la decorazione ad ara- 
beschi è tratta dalla pittura parietale e dagli stuc- 
chi. Gli stessi motivi si ritrovano su piatti, coppe, 
sigilli, cammei ecc. 

E PERIODO ISLAMICO. Con la conquista islamica SI 
fissa la tipologia della moschea a ivan che, fatta 
eccezione per la decorazione e la forma della cu- 
pola, rimane inalterata e predominante fino al 
sec. XIX (+ islamica, arte). Contemporaneamen- 
te, si fissano pure le due tipologie fondamentali 
del mausoleo monumentale, quella a torre con 
cupola nascosta e la qubba, ambiente quadrato 
cupolato. Nelle arti minori fino al sec. xi il gusto 
si mantiene fedele alla tradizione sasanide, co- 
me si può constatare nei tessuti, nella lavorazio- 
ne dei metalli e nella ceramica. Col periodo 
selgiuchide (secc. xI-xHI) l’arte iranica raggiunge 
le più alte espressioni: l'architettura crea la mo- 
schea del Venerdì a Isfahan (ricostruita nell’a- 
spetto attuale nel 1220-21), minareti quali quel- 
lo di Damghan (1026-30) o il Cihil Dukhtaran 
sempre a Isfahan (1107-08) e diversi mausolei 
(Abarquh, 1056; Maragha, 1147-48 e 1167-68). 
Fiorisce pure la miniatura; la lavorazione dei 
metalli, particolarmente fiorente nel Khurasan, 
si evolve con la tecnica della agemina di rame e 
argento; la ceramica smaltata con invetriature 
metalliche si afferma nel settore della decorazio- 
ne parietale; inizia probabilmente in questo pe- 
riodo l'industria dei tappeti, che nel sec. xv si 
consolida nel tipo tradizionale con cartella cen- 
trale e motivi ornamentali posti simmetricamen- 
te rispetto al centro, mentre più tardi, sotto i Sa- 
favidi, influenzata dalla pittura delle miniature, 
accresce il repertorio decorativo con scene figu- 
rate di cacce e di animali. Nei secc. xiv e xv, sot- 
to le dinastie degli Ilkhanidi e poi dei Timuridi, 
la miniatura iranica si arricchisce degli influssi ci- 
nesi fiorendo nei centri di Shiraz, Tabriz e so- 
prattutto Herat dove opera Bihzad (1450-1536 
ca), il pittore e calligrafo forse più famoso dell’I- 
ran medievale. Coi Safavidi (1502-1736) ogni ti- 
po di edificio, anche quelli di pubblica utilità co- 
me bazar, caravanserragli e ponti, vengono co- 
struiti con grandiosità e splendidamente decora- 
ti. La città di Isfahan, riedificata a partire dal 
1598, testimonia un nuovo gusto nella pianifica- 
zione urbanistica, con edifici collegati da piazze 
monumentali in un unico complesso: fra le opere 
più famose vanno ricordate la moschea del Re 
(prima metà del sec. xvi) e la madrasa moschea, 
a quattro Ivan prospicienti in croce su un cortile, 
della Madre delre (1706-14). Sotto questa dina- 
stia è in ripresa l'arte della maiolica, fiorisce la 
lavorazione di armi cesellate in oro, l’arte della 
miniatura e della rilegatura dei libri raggiunge li- 
velli elevatissimi con i discepoli di Bihzad. fra cui 
Aga Mirak e Riza ‘A bbasi. Dal sec. xvi l’a.i., te- 
sa ormai soprattutto alla produzione di opere 


commerciali, sembra priva di ispirazioni autenti- 
che e innovative; in architettura è evidente l’in- 
flusso occidentale. 


Si veda anche, nell’appendice «Monumenti e com- 
plessi monumentali», la scheda: Persepoli. 


Isaia da Pisa (attivo tra il 1431 e il 1464) scultore 
italiano. Lavorò principalmente a Roma e a Na- 
poli. Stilisticamente ancora legato a moduli arcai- 
ci, si specializzò nella realizzazione di rilievi deco- 
rativi (Madonna col Bambino tra i santi Pietro e 
Paolo e donatori, Grotte Vaticane; Tabernacolo, 
Chicago, Art Inst.) e di monumenti funebri (la ri- 
maneggiata Tomba di papa Eugenio iv, 1455 ca, 
Roma, Refettorio di San Salvatore in Lauro). A 
partire dal 1455 partecipò alla decorazione plasti- 
ca dell’ Arco di Castel Nuovo a Napoli. Fu padre 
di + Gian Cristoforo Romano. 

Isenbrandt Adriaen (? - Bruges 1551) pittore 
fiammingo. Documentato a Bruges dal 1510, fu 
probabilmente allievo di G. David, da cui dipen- 
dono le prime opere (Vergine dei sette dolori, Bru- 
ges, Notre-Dame). Artista delicato e aggraziato, 
si accostò in altre opere a modelli della scuola di 
Anversa, in particolare a Q. Metsys e a J. Patinier 
(Riposo durante la fuga in Egitto, Monaco, Alte 
Pin.; Vergine in un paesaggio, Londra, Nat. Gall.). 
Isgrò Emilio (Barcellona, Messina, 1937) artista, 
scrittore e drammaturgo italiano. Esponente di 
primo piano e teorico della poesia visuale in Ita- 
lia, ha sostenuto la necessità di una nuova poesia 
come «arte generale del segno» (Dichiarazione 1, 
1966). Punti di contatto con l’ambito concettuale 
presentano 1 suoi più noti interventi, le ironiche e 
polemiche «cancellature» di testi a stampa sia di 
letteratura divulgativa o bassa (testi enciclopedici, 
articoli di giornale) sia di letteratura alta (la Divi- 
na commedia). Nella stessa linea di sperimenta- 
zione concettuale si collocano le opere in cui l’im- 
magine è sostituita dalla sua definizione (Jacque- 
line, 1965) e i lavori di ispirazione musicale /mma- 
ginare di Htindel (1972), Chopin (1979), La veglia 
di Bach (1985). 

islamica, arte termine usato per indicare la pro- 
duzione artistica dei paesi di religione islamica. 
Diffusosi entro un’area geografica vastissima, FI- 
slam ha originato una civiltà artistica spiritual- 
mente compatta: nutrita delle specifiche inflessio- 
ni culturali dei paesi conquistati, essa si è configu- 
rata nei secoli come una grandiosa e originale 
esperienza, presentandosi con propri denomina- 
tori comuni e insieme articolandosi in fasi e cor- 
nella seconda metà del sec. vii con la dinastia dei 
califfi Omayyadi e il trasferimento della capitale 
da Medina a Damasco. Promossa e improntata 
dalla dinastia regnante, essa ebbe la più chiara 
espressione nel tipo (creato ex novo) della mo- 
schea, immediatamente diffuso in tutti i paesi 
conquistati dall’Islam. Con la caduta degli 
Omayyadi (750) ebbe inizio un secondo periodo, 
sotto la dinastia Abbaside. e il centro politico e 
culturale del mondo musulmano si spostò in Me- 
sopotamia. Dalla loro nuova capitale, Baghdad, 
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arte islamica 

1 La moschea del Venerdì (sec. x1) a Isfahan. 

2 Cupole della Moschea Blu (1609-17) a Istanbul. 

3 La moschea di Solimano (1550-57) a Istanbul, opera di 
Sinar. 

4 Mihrab della grande moschea di Cordoba (sec. x). 


S «La Ka'ba alla Mecca»: pannello in maiolica (sec. xvi). 
Il Cairo, Musco d'Arte Islamica. 
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assai interessante per l'impianto urbanistico cir- 
colare, gli Abbasidi divulgarono uno stile intera- 
mente nuovo segnato da influssi persiani e turchi. 
Nel sec. x la politica tollerante della corte califfa- 
le consentì che presso i dinasti provinciali più o 
meno indipendenti (Samanidi ecc.) si operasse un 
più cosciente recupero della tradizione iranica: di 
qui un'originale fioritura di arte persiano-islami- 
ca. Più tardi (sec. x1) i turchi Selgiuchidi, muoven- 
do dal Turkestan, conquistarono tutta l'Asia an- 
teriore: tolta al califfo di Baghdad ogni autorità 
temporale, essi determinarono un profondo mu- 
tamento nel gusto e nella produzione artistica. 
Parallelamente al periodo selgiuchide, si svolse, in 
Egitto e in Siria, quello dei Fatimidi (969-1171). 
La loro capitale, Il Cairo, fu uno dei maggiori cen- 
tri culturali del mondo i. In seguito i Mamelucchi 
affermeranno per due secoli e mezzo il proprio 
indirizzo artistico in questi stessi paesi. Intanto in 
Oriente si originò una nuova fase persiano-mon- 
gola (sec. xrv), avviata dalle conquiste di Tamer- 
lano, che fece della propria residenza, Samarcan- 
da, un centro d’arte di importanza primaria. Nel 
sec. XVI si ebbe in Persia una rinascita nazionale 
sotto la dinastia dei Safavidi con centro a Tabriz e 
poi a Isfahan, mentre in India l'impero Moghul, 
fondato nel sec. xvi dai discendenti di Tamerlano, 
diede vita a nuove correnti artistiche grazie alla 
felice sintesi di elementi persiani e indiani. In Oc- 


6 «Corano»: pagina miniata (Egitto, sec. xIV). 
Kuwait, coll. priv. 

7 Vaso in ceramica (sec. xvi) da Iznik. 
Istanbul, Topkapi Museum. 

8 «Quadrupede»: bronzo inciso e niellato 
(Spagna, sec. x1). Firenze, Bargello. 

9 /scrizione coranica: stucco nell'Alhaumbra di 
Granacla (sec. XII). 

10 Particolare delle decorazioni in ceramica 
smaltata nell'Alcazar di Siviglia (sec. x1). 


cidente l’a.i. si sviluppò in Spagna, dove il califfa- 
to indipendente di Cordoba (fondato dagli 
Omayyadi nel sec. vii) fu un centro di grande 
prestigio artistico-culturale; successivamente se- 
guì un’evoluzione autonoma sotto l'influenza del- 
le dinastie berbere degli Almoravidi (1086-1146) 
e degli Almohadi (1146-1275) dando vita allo stile 
moresco. 

w ARCHITETTURA. Tra gli edifici dell'Islam eretti a 
scopo religioso, due occupano fin dalle origini un 
posto particolare: la Ka°ba alla Mecca, semplice 
riquadro edificato attorno alla pietra sacra degli 
arabi, e la moschea di Omar, detta Cupola della 
Roccia, eretta a Gerusalemme nel 691 come reli- 
quiario per proteggere la roccia sacra. Di forma 
ottagonale, con doppio ambulacro interno e cu- 
pola poggiante su alto tamburo, essa ricalca il tipo 
architettonico dei grandi martyria di età costanti- 
niana (Basilica di Gerusalemme attorno al sepol- 
cro di Cristo). Ma lo speciale luogo di culto che 
concentra in sé gran parte della produzione arti- 
stica dell'Islam è, nelle sue varie tipologie. la mo- 
schea, che deriva dalla preislamica musalla, in ori- 
gine semplice luogo di preghiera recinto da un 
muro. La moschea cosiddetta «a cortile» dell’'e- 
poca più antica è caratterizzata da un ampio corti- 
le interno (s@/17), quadrato o rettangolare, chiuso 
a oriente verso la Mecca dalla sala di preghiera 
(harara). Il tetto piatto poggia su archi a tutto se- 
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sto o a ferro di cavallo sostenuti da colonne in file 
parallele, talora anche su doppia fila di archi so- 
vrapposti (Cordoba). La parete della sala di pre- 
ghiera, che indica l'orientamento verso la Mecca 
(gibla), fu contrassegnata da una nicchia (mih- 
rab). Accanto al tipo di moschea a cortile diffusa 
ovunque (esempio più importante, la Grande 
Moschea di Damasco iniziata nel 706), si sviluppò 
in Persia, a partire dal periodo selgiuchide (sec. 
x1), la moschea a ivan (sala coperta da volta e 
aperta sul lato frontale), alla quale si aggiunse poi 
la madrasa (scuola di diritto canonico). A pianta 
cruciforme con quattro grandi portali a van che 
introducono nel cortile interno, questo secondo 
tipo di moschea raggiunse espressioni di notevole 
importanza sotto i Selgiuchidi (moschea del Ve- 
nerdì a Isfahan) e sotto i Safavidi (moschea della 
Madre del re a Isfahan, 1706-14) e passò, più o 
meno modificato, dalla Siria e dall'Iraq in Anato- 
lia e in Egitto. Lo schema, con l’aggiunta della cu- 
pola, fu alla base di grandiose soluzioni che giun- 
sero a perfezione nell’opera del grande architetto 
Sinan (sec. xvi), come mostrano le possenti mo- 
schee a cupola di Istanbul (moschea di Solimano, 
1550-57). Elemento caratterizzante della moschea 
è il minareto, introdotto fin dall'epoca omayyade: 
collocato di preferenza sulla fronte esterna e in 
asse con il mihrab, esso presenta una pianta qua- 
drata in Occidente, mentre in Iran ha forma di 
canna cilindrica rastremata. 

m mausoLEI. Gli edifici funerari presentano di- 
mensioni relativamente modeste. I sovrani turchi, 
per primi, costruirono torri funerarie a pianta po- 
ligonale o rotonda (esempi nella Persia orientale 
in epoca selgiuchide). Accanto a queste torri si af- 
fermò presto il mausoleo a cupola, il cui esempio 
più famoso è costituito dalla tomba di Timùr a Sa- 
marcanda (terminata nel 1405, con portale gran- 
dioso aggiunto nel 1434). Questo tipo di monu- 
mento ebbe grande sviluppo anche sotto i Safavi- 
di: la moschea funeraria di Ardabil (Persia) è l’e- 
dificio artisticamente più notevole di questo pe- 
riodo (sec. xvi). In India, sotto gli imperatori Mo- 
ghul, i mausolei presentano strutture più leggere: 
il più famoso è il Taj Mahal presso Agra {1630- 
48). 

m ARCHITETTURA CIVILE. Gli Omayyadi costruirono 
nel deserto le loro residenze più rappresentative: 
palazzi-castello (forse derivati dagli accampamen- 
ti romani del /ines) generalmente a pianta qua- 
drata rinforzata da torri. La più nota di queste re- 
sidenze è il castello di Msatta, in cui già si profila 
la tripartizione che diventerà poi tradizionale: la 
parte anteriore con i magazzini e il corpo di guar- 
dia; il cortile d'onore con aula basilicale a triplice 
abside e sala del trono; infine gli appartamenti 
privati del califfo. Un ulteriore stadio evolutivo è 
testimoniato dal palazzo abbaside di Balkuwara a 
Samarra, così come da quelli fatimidi del Cairo. In 
Spagna è rimasto un incompleto ma splendido 
esempio di tale edificio nell’Alhambra di Grana- 
da e nel più tardo Alcazar di Siviglia. Ambienti 
assai vasti con elementi architettonici persiani e 
indiani caratterizzano in India i palazzi dell’epoca 
moghul, che ricoprono di regola l’area della citta- 


della dominante la città (Delhi, Lahore e Agra). 
Tra gli edifici di pubblica utilità il più importante 
era il karavansaray (caravanserraglio), costruito 
lungo le strade principali in luoghi di tappa, che 
ebbe larga diffusione in periodo mongolo e sotto i 
Safavidi e gli Ottomani. Spesso fortificato, pre- 
senta atri a Ivan disposti a croce, ambienti che ser- 
vono da magazzini, stalle e celle d’abitazione. Un 
complesso a sé formano nelle città i magazzini in- 
seriti nei recinti dei bazar (sug), analoghi per prin- 
cipi architettonici al karavansaray. Nella costru- 
zione dei bagni gli arabi seguirono la tradizione 
romana, mantenendovi la stessa disposizione 
(apodyteria, calidario e tepidario), ma in scala ri- 
dotta. 
m DECORAZIONE. Tipica dell’architettura musulma- 
a è la trasposizione in funzione decorativa di ele- 
menti strutturali, soprattutto delle forme dell’ar- 
co. Già nel sec. x a Cordoba esso venne modifica- 
to e assunse una forma a ferro di cavallo, a foglia, 
a zig-zag o trilobata, mentre a Granada si giunse 
all’arco a scala, gradualmente ascensionale. Cera- 
mica e stucchi di vivace effetto decorativo e colo- 
ristico furono impiegati fin dalle origini in alcuni 
castelli del deserto. In Spagna si affermò, nei secc. 
XII-XV, il mosaico di ceramica a motivi geometrici, 
mentre in Iran, con più ricca gamma coloristica, 
raggiunse grande perfezione tecnica il disegno 
curvilineo. Grazie a questa tecnica, l’architettura 
timuride e quella safavide si ricoprirono di una 
decorazione di grande raffinatezza. Nel sec. xv 
nel Turkestan e dalla fine del xvi in Persia, il mo- 
saico fu sostituito da formelle per lo più quadrate, 
che a Isfahan vennero impiegate per rivestire in- 
tere pareti. I turchi ne fabbricarono enormi quan- 
tità per decorare le moschee e i palazzi di Istan- 
bul, e ne diffusero in seguito l’uso per tutto l’im- 
pero ottomano. Anche la scrittura araba fu intro- 
dotta nell'ornamentazione ed ebbero largo impie- 
go sia il geometrico carattere cufico, sia il tondeg- 
giante carattere nashi. Come sfondo alla scrittura 
decorativa ebbe larga diffusione l’arabesco. Le ar- 
ti minori si mantennero fino al sec. xv a un livel- 
lo altissimo, grazie anche alla particolare organiz- 
zazione delle corporazioni artigiane, sottoposte a 
regole severissime: notevoli la miniatura, la lavo- 
razione dei tessuti, dei tappeti e dei metalli (cul- 
minante con la tecnica dell’agemina nel sec. xl), 
la produzione dei vetri smaltati e dorati, gli avori 
e la maiolica smaltata a lustro metallico. 


Si vedano anche, nell’appendice «Monumenti e 
complessi monumentali», le schede: Cupola della 
Roccia, Moschea di Cordoba; Moschea di Samar- 
ra, Moschea di al-'Aq.sa a Gerusalemme, Alham- 
bra di Granada, Taj Mahal ad Agra. 


Isozaki Arata (Oita 1931) architetto giapponese. 
Seguace di Le Corbusier, collaboratore di K. Tan- 
ge, ha realizzato nei primi anni di attività utopici 
progetti urbanistici risolti con il ricorso a tecnolo- 
giche megastrutture (il piano «Tokyo 1960», in 
collaborazione, e Città spaziale, 1962), che mo- 
strano l’influenza del + Gruppo Metabolism. 
Nelle realizzazioni architettoniche, dal linguaggio 
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brutalista degli anni Sessanta (biblioteca della 
prefettura di Oita, 1962-66), attraverso un perio- 
do di ricerca orientato verso l’uso di forme geo- 
metriche elementari (Museo d'Arte Moderna a 
Gunma, 1971-74), è approdato negli anni Ottanta 
al cosiddetto «eclettismo schizofrenico», in cui di- 
viene centrale il ricorso postmoderno alla citazio- 
ne (centro civico di Tsukuba, 1979-83). Divenuto 
architetto di fama mondiale, ha continuato a di- 
stinguersi per la grande versatilità d'ispirazione: 
dal gusto per la citazione classica (Art Tower Mi- 
to, 1986-90), alla ricerca di composizioni espressa- 
mente ludiche (uffici della Disney a Orlando, 
1987-90), dall’attenzione verso un linguaggio 
high-tech (padiglione dell'amicizia internazionale 
all'esposizione di Osaka del 1990) al ritorno a un 
più equilibrato elementarismo geometrico (Mu- 
seo di Arte Contemporanea a Nagi, 1991-94; Mu- 
seo di La Corufia, 1993-95). Tra i lavori successivi, 
il progetto per la «Città miraggio» di Haishi, pre- 
sentato alla Biennale di Venezia nel 1996, la Cen- 
tennial Hall a Nara (1992-98) e il complesso per 
convegni ed esposizioni a Shizuoka (1993-98). 
Israéls Isaac (Amsterdam 1865 - L'Aia 1934) pit- 
tore olandese. Figlio e allievo di Josef, dimostrò 
un talento precoce (le sue prime opere, autori- 
tratti e scene militari, risalgono al 1880). Forma- 
tosi ad Amsterdam, fu poi influenzato dalla pittu- 
ra francese e si stabilì per diversi anni a Parigi. Nei 
suoi dipinti — scene di vita contemporanea, caba- 
rets, teatri, scuole di ballo, strade e parchi, oltre a 
ritratti e alcune nature morte — seppe rinnovare, 
per influsso degli impressionisti, la tradizione 
olandese dell'esecuzione brillante, a pennellate 
veloci e vibranti, risalente a F. Hals. 

Israéls Josef (Groninga 1824 - L’Aia 1911) pitto- 
re olandese. Si formò all’Agcademia di Groninga 
(1835-42), poi a Parigi all’Ecole des Beaux-Arts 
con H. Vernet e P. Delaroche (1845-47). Nel 1853 
visitò Barbizon, ma la sua vera inclinazione era 
rappresentare la vita contadina alla maniera di 
Millet. Nel 1856 dipinse Vicino alla tomba della 
madre (Amsterdam, Stedelijk Mus.) introducen- 
do nell’arte olandese il realismo di Courbet. Si 
ispirò spesso alle condizioni degli umili e degli an- 
ziani (Quando s’invecchia, Amsterdam, Rijk- 
smus.) e alla vita dei pescatori (// pescatore anne- 
gato, 1861 ca, Londra, Nat. Gall.), affidandosi a 
un sapiente luminismo. Fu uno dei pittori più am- 
mirati da V. Van Gogh, che si ispirò a un dipinto 
di I., Famiglia di operat a tavola (1883, Amster- 
dam, Van Gogh Mus.), per il noto Mangiatori di 
patate (1885, Amsterdam, Van Gogh Mus.). Con 
H. Maris e W. Mesdag fu uno dei protagonisti del 
gruppo di artisti olandesi che esposero in Inghil- 
terra, Francia, Germania e Stati Uniti con la de- 
nominazione di Scuola dell'+ Aia. 

Italia antica, arte dell’ espressione con cui si de- 
finiscono le esperienze figurative sviluppatesi nel- 
la penisola prima della conquista di Roma. Essa 
non si presenta come fenomeno unitario, anzi ri- 
flette tradizioni culturali disparate, relative a 
gruppi etnici diversi. All’interno di essa, tuttavia, 
si individuano alcune linee fondamentali, e si pos- 
sono istituire relazioni e raggruppamenti, a co- 


minciare dalle primitive espressioni dell’età del 
ferro (dal sec. ix a.C.). La produzione artistica f10- 
riva in zone già corrispondenti a quelle delle po- 
polazioni storiche dei secc. vin-vir a.C., quando il 
contatto con genti elleniche consentì il sorgere di 
una tradizione scritta. Il processo di incivilimento 
fu più precoce nel mezzogiorno, che fin dalla tar- 
da età del bronzo era in qualche modo partecipe 
dell'ambiente culturale mediterraneo; assai più 
lento nell'Italia settentrionale, legata al mondo 
centroeuropeo. Nel periodo compreso tra i secc. 
Iv e 1 a.C. la produzione artistica italica risentì in 
larga misura di influssi greci; ma si espresse anche 
in modi originali, rapportabili alle specifiche tra- 
dizioni indigene. L'architettura ciclopica dalle 
grandi mura a blocchi poligonali, la statuaria geo- 
metrizzante, i bronzetti votivi e le terrecotte, la 
pittura funeraria sono elementi caratteristici della 
produzione italica. La Sicilia presenta tra i secc. IX 
e vi a.C. (prima dell’assorbimento pressoché 
completo operato dalla colonizzazione greca; + 
Magna Grecia, arte della) manifestazioni cultura- 
li autonome che si ricollegano alla civiltà sicula 
dell'età del bronzo e del ferro: ne abbiamo testi- 
monianze archeologiche nel territorio della Sicilia 
centroorientale, con aspetti caratteristici per la fa- 
se più antica (cultura pantalica sud e di Finocchi- 
to), e nella Sicilia occidentale, con aspetti di una 
certa originalità nella zona di Agrigento e a 
Sant'Angelo Muxaro. Nel sud della Calabria, pri- 
ma della colonizzazione greca, si distingue la «cul- 
tura delle tombe a fossa», che è legata al rito del- 
l’inumazione e che presenta ceramica d’impasto e 
manufatti in bronzo; nel resto della regione il rito 
funebre è quello della cremazione, presente an- 
che in Campania con manifestazioni riconducibili 
a quelle di ambito villanoviano (+ villanoviana, 
cultura). Nelle regioni sudorientali della penisola 
la produzione artistica degli antichi popoli dei 
dauni, messapi, peucezi, facenti parte del gruppo 
iapigio e abitanti l’attuale Puglia, ha profonde ra- 
dici nella protostoria locale. La cultura apula pro- 
duce ceramica dipinta a motivi geometrici di 
grande perfezione tecnica e originalità stilistica. 
Altre manifestazioni artistiche, come la pittura fu- 
neraria, mostrano influssi campani e sanniti (fre- 
gio con Danzatrici, Ruvo di Puglia). Questa re- 
gione conserva anche interessanti esempi di ag- 
glomerati abitativi che recano traccia di mura di 
cinta fortificate (sec. Iv a.C.), anche di notevoli di- 
mensioni e costruite ancora secondo la tecnica dei 
blocchi squadrati di tradizione protostorica (Mon- 
te Sannace, Ceglie di Bari, Altamura, Conversa- 
no). 

Alla base dello sviluppo dei grandi centri della 
Campania antica (Cuma, Capua) e delle loro ma- 
nifestazioni di artigianato artistico (soprattutto 
terrecotte architettoniche e bronzi) vi è l'apporto 
di gruppi provenienti dall’Italia centrale oltre a 
quello greco. mentre dalla fine del sec. v a.C. si in- 
serisce la tradizione sannita. Nella regione occu- 
pata dai latini tra la Campania e il Tevere, com- 
prendente anche il territorio l'alisco a nord del Te- 
vere. si afferma nella fase più antica la caratteri- 
stica «cultura dei crematori», con espressioni vici- 
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arte dell’Italia antica 
1 «Danzatrici»: fregio (sec. v 
a.C.) da Ruvo. Napoli, Musco 
Archeologico Nazionale. 


2 Trozzella con decorazione 
geometrica (secc. venm a.C’) 
da Rudiae. Lecce. Musco 
Provinciale S. Castromediano. 


3 Situla atestina in Dronzo 
(sec. 1v a. C.). Este, Museo 
Nazionale Atestino. 

4 «Marie in assalto»: statua 
votiva in bronzo (secc. v-IV 
a.C.). Perugia, Musco 
Archeologico Nazionale 
dell'Umbria. 


5 «Testa con clmo» (sec. vi 
a.C.) da Nionana. Ancona, 
Musco Nazionale delle 
Murche. 


6 «Apollo»: busto in 
terracotta dipinta (sec. iv a.C.) 
da Falerii. Roma, Musco 
Nazionale di Villa Giulia. 


604 


ne a quelle villanoviane dell’Etruria meridionale. 
Le tombe a cremazione dei colli Albani sono ca- 
ratterizzate dalla miniaturizzazione del corredo: 
tutti gli elementi presenti, compresa talora una 
statuetta (riproduzione simbolica del defunto), 
sono copie fedeli di oggetti reali, ma in dimensio- 
ne molto ridotte. Alla pratica della cremazione 
subentra quindi il rito dell’inumazione, con tombe 
e suppellettili vicine a quelle delle tombe a fossa 
della Calabria (+ laziale, civiltà). 

Dal sec. vir al v a.C. anche la civiltà artistica del 
Lazio subisce l’influenza etrusca e greca. Fiorisco- 
no città come Tusculo, Lanuvio, Ardea, Velletri, 
Tivoli e Preneste; in molti casi si tratta di città 
d’altura, e il condizionamento urbanistico del ter- 
reno è spesso evidentissimo, come nelle piante al- 
lungate (Aesernia e Ferentium) e in quelle rego- 
larizzate poi con strutture sotterranee di sostegno 
(sostruzioni) e raccordi (Anagni). Col sec. v Ro- 
ma afferma più decisamente la sua preminenza 
politica e culturale riducendo il primato artistico 
dell’Etruria; l'influenza etrusca (-+» etrusca, arte) 
sopravvive tuttavia in alcuni centri (Preneste) ed 
è chiaramente testimoniata dalle ciste (recipienti 
cilindrici in bronzo) istoriate del sec. iv a.C. La 
cultura falisca presenta spiccati caratteri di origi- 
nalità sin dall’età del ferro e Falerii ancora nel sec. 
iv a.C. è un importante centro di produzione di 
ceramica e coroplastica architettonica. 

L'Abruzzo e le Marche (abitate da popolazioni 
umbro-sabelliche) sono caratterizzate dal sec. ix 
a.C. dalla civiltà picena dalla forte identità guer- 
riera e nota oggi grazie a eccezionali testimonian- 
ze archeologiche che provano l’alto grado di ric- 
chezza raggiunto da alcuni gruppi aristocratici al 
suo interno. Ne danno prova specialmente le sup- 
pellettili in bronzo dei corredi dalle necropoli di 
Fabriano, Numana, Belmonte Piceno, Ascoli e 
Campovalano. Compare quindi la grande scultu- 
ra in calcare o arenaria, il cui esempio più signifi- 
cativo è il Guerriero di Capestrano*, grande sta- 
tua di guerriero in armi, ora al Mus. Archeologico 
Naz. di Chieti, che probabilmente segnalava la 
tomba di un capo importante. Non era un caso 
isolato, come provano altre sculture (peraltro 
frammentarie) rinvenute nella stessa Capestrano 
e in centri vicini; nell’area umbro-sabellica, signi- 
ficative testimonianze sono costituite dalla grande 
testa elmata di Numana e dalle stele figurate, con 
repertorio decorativo assai ricco (Novilara). L'in- 
vasione gallica del sec. Iv a.C. apporta in queste 
regioni elementi celtici. Lungo la fascia appenni- 
nica che va dall’Umbria alla Lucania vivevano 
gruppi connessi con i piceni, i sanniti, anch'essi di 
origine umbro-sabellica, che diedero vita all’arte 
italica propriamente detta, fiorita soprattutto du- 
rante la loro espansione verso le coste tirreniche, 
tra il sec. vi e il iv a.C. La documentazione ar- 
cheologica del Sannio tra il sec. vie il 1 a.C. è rap- 
presentata (oltre che dalle necropoli con i loro 
corredi, per es. Alfedena), dai santuari dotati di 
templi su podio come a Pietrabbondante e a 
Campochiaro, con funzione di aggregazione delle 
singole comunità. 

Le regioni dell'Emilia e della Romagna presentano 
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una configurazione culturale mista, dovuta alla 
coesistenza e sovrapposizione di popolazioni diver- 
se. Nell’età del ferro predominano la cultura villa- 
noviana e l’irradiazione etrusca già dal sec. vir a.C. 
Fondamentale è anche l’apporto greco qui giunto 
attraverso l’ Adriatico e messo in luce dalle scoper- 
te di Spina, a cui fa seguito (dalla fine del sec. v 
a.C.) la presenza celtica ben attestata nell’area. 
Nel Veneto fiorisce la cultura del ferro detta ate- 
stina dai reperti delle necropoli di Este (antica 
Ateste); essa è caratterizzata dal rito incineratorio 
e da suppellettili collegate prima al repertorio or- 
namentale villanoviano, poi, nei secc. VII-vi, al re- 
pertorio orientalizzante e protoellenico. In modo 
relativamente uniforme la civiltà atestina prose- 
gue fino al sec. n a.C.: caratteristica è la cosiddet- 
ta «arte delle situle», serie di oggetti in lamina 
bronzea (situle, coperchi, ganci di cinture, elmi 
ecc.) contraddistinti da una decorazione figurata a 
sbalzo, diffusa a partire dalla fine del sec. vi a.C. 
in area padana e venetica, in Slovenia e Tirolo fi- 
no al Danubio. 

Le regioni nordorientali della penisola offrono un 
quadro etnico e culturale scarsamente definito. 
Ad antiche tradizioni indigene preistoriche si ri- 
collegano le incisioni rupestri della Valcamonica. 
La cultura detta di Golasecca si sviluppa durante 
la prima età del ferro (secc. 1ix-v a.C.) nella pro- 
vincia di Novara, nella Lombardia occidentale e 
nel Canton Ticino come civiltà che ha sviluppato 
apporti celtici molto antichi e poi apertasi a con- 
tatti etruschi. Dalla fine del sec. v a.C. anche l’Ita- 
lia settentrionale viene coinvolta dall’espansione 
di gruppi transalpini che avevano elaborato la cul- 
tura cosiddetta di La Tène (dal centro eponimo in 
Svizzera: + celtica, arte). 

La civiltà sviluppatasi in Sardegna è invece il frut- 
to dell'intreccio di molteplici e diversificate com- 
ponenti culturali mediterranee (civiltà nuragica, 
cretesi e micenei, fenici, cartaginesi, etruschi) dal 
neolitico sino all'occupazione romana (+ sarda, 
arte). 

Itineranti o Ambulanti, gruppo di artisti russi del- 
l’Ottocento, ideologicamente legati alla rinascita 
dell’arte slava e alle teorie estetiche del realismo 
di V. Belinskij, N. CernySevskij, N. Dobroljubov. 
Nel 1863, due anni dopo la liberazione dei servi, 
tredici pittori e uno scultore rifiutarono il tema 
del concorso per la medaglia d’oro all'Accademia 
di belle arti di San Pietroburgo (// banchetto degli 
dei al Walhalla), richiedendo che venisse sostitui- 
to con un tema nazionale. Esclusi perciò dall’Ac- 
cademia, diedero vita a una «Società cooperativa 
di artisti», diventata nel 1870) «Società delle mo- 
stre artistiche itineranti», che durò fino al 1923. II 
gruppo fu aiutato da mecenati moscoviti come 
P.N. Tretjakov, fondatore dell’omonima galleria a 
Mosca (1892), e Sì Mamontov, magnate delle fer- 
rovie russe, nella cui tenuta ad Abramtsevo si co- 
stituì una comunità aperta (a cui parteciparono 
anche scrittori e musicisti come Tolsto), Turge- 
nev, Musorgskij e Borodin) volta alla ricerca di 


una cultura nazionale basata sulle antiche tradi- 
zioni del mondo russo contadino. L’]11 dicembre 
1871 si aprì la prima esposizione dell’associazione 
degli I., ma la loro pittura andò poi diversifican- 
dosi secondo i vari generi: dalla pittura storica, in 
cui eccelse V. Surikov (La Bojarina Morosova, 
1887, Mosca, Gall. Tretjakov), a quella religiosa, i 
cui rappresentanti principali furono Polenov, V. 
Vasnetsov e M. Nesterov. La personalità di mag- 
gior rilievo del gruppo fu I. + Repin (/ buttellieri 
del Volga, 1873, San Pietroburgo, Mus. Russo), cui 
sono da aggiungere V. Perov, C. e V. Majakovskij 
e il paesaggista I. Sikhin. Fra gli scultori emerse P. 
Antoko'ski]. 

Ito Toyo (Seul 1941) architetto giapponese di ori- 
gine coreana. Influenzato inizialmente dal + 
Gruppo Metabolism (esemplare la casa «U bian- 
ca» a Tokyo, 1976, una delle sue prime opere), ha 
mostrato grande interesse per l’approccio tecno- 
logico e avveniristico, sviluppato soprattutto nelle 
realizzazioni posteriori agli anni Settanta. Tra 
queste, la sua casa d’abitazione a Tokyo (la Ca- 
panna d'Argento, 1984), la Torre dei Venti a 
Yokohama (1986), la Nagaoka Lyric Hall a Na- 
gaoka (1993-96), il complesso di alloggi per gli 
studenti del collegio di Ota-Ku a Nagano (1995- 
98). 

Itten Johannes (Siidernlinden 1888 - Zurigo 1967) 
pittore svizzero. Dopo studi di matematica e 
scienze naturali, frequentò l'Accademia di Stoc- 
carda come allievo di A. Hélzel, dal quale appre- 
se la teoria cromatica dei sette gruppi di contra- 
sto; nel 1915 cominciò a dipingere secondo modi 
cubo-futuristi. La sua ricerca artistica, suggestio- 
nata da interessi per l’antroposofia e lo zen (e in 
generale per le culture orientali) e caratterizzata 
da un astrattismo geometrico legato a sequenze 
logiche di forme e colori (Incontro, 1916, Zurigo, 
Kunsthaus), si è intrecciata a un'intensa attività 
didattica (dal Bauhaus di Weimar, 1919-23, dove 
con il suo modo di integrare visione soggettiva e 

percezione oggettiva rappresentò la componente 
mistico-esoterica della scuola, alla Scuola e Mus. 

di arti applicate di Zurigo). 

ittita, arte + Anatolia, arte dell’. 

Ivanov Serge) Vasil’evitè (Rusa 1864 - Mosca 
1910) pittore russo. Studiò all’ Accademia di San 

Pietroburgo. Dopo l’adesione al gruppo degli Iti- 

neranti, realizzò le sue prime composizioni di ge- 

nere, caratterizzate negli anni Novanta da un rea- 

lismo a sfondo sociale e più tardi da intenti stori- 

co-evocativi rivolti alla Russia del sec. xvil. 

Iverni o Yverni, Jacques (Avignone, notizie 1410)- 

38) pittore francese. Attivo fra Aix-en-Provence e 

Avignone, fu figura di spicco in ambito provenza- 

le nel momento di massima diffusione del gotico 

internazionale, ma della sua attività non resta che 

un trittico firmato (Madonna col Bambino fra i 

santi Stefano e Lucia, Torino, Gall. Sabauda), in 

cui la semplificata eleganza formale rinvia ai mo- 

delli senesi e italiani che sono alle origini della 

Scuola di Avignone. 


Jacob (secc. xvm-x1x) famiglia di mobilieri fran- 
cesi. GEORGES I (Cheny-en-Bourgogne 1739 - Pari- 
gi 1814) che avviò l'impresa, è noto per le sue seg- 
giole in stile Luigi xvi, caratterizzate da una con- 
tenuta purezza di forme, e anche per aver esegui- 
to su disegni di J.-L. David arredi di ispirazione 
antica che compaiono nei dipinti di quel pittore. 
Ereditarono la bottega i due figli, GEORGES Il 
(1768-1803) e FRANGOIS-HONORÉ-GEORGES noto an- 
che come Jacob-Desmalter (Parigi 1770-1841), 
che furono i mobilieri più ricercati nella Parigi di 
età napoleonica. In particolare il secondo inter- 
pretò il gusto del periodo imperiale, arricchendo e 
appesantendo gli schemi di Ch. Percier e P.-F.-L. 
Fontaine con ricche applicazioni di bronzo dora- 
to, di medaglioni (culla del re di Roma, 1811, Pa- 
rigi, Louvre; letto di Mme Récamier, Parigi, Coll. 
Lenormant). Nel 1825 la fabbrica fu rilevata dal 
figlio, GEORGES-ALPHONSE JACOB-DESMALTER (Pari- 
gi 1799-1870). 

Jacob Max (Quimper 1876 - Drancy 1944) poeta 
e pittore francese. A Parigi frequentò gli ambienti 
della bohème artistica (G. Apollinaire, A. Sal- 
mon, M. Utrillo) partecipando alla nascita del cu- 
bismo e praticando egli stesso il disegno e l’acque- 
rello. Nel 1901 presso il gallerista A. Vollard co- 
nobbe Picasso, con il quale intrattenne una lunga 
amicizia: il pittore spagnolo illustrò tra l’altro l’e- 
dizione del Saint-Matorel per i tipi del gallerista- 
editore D.-H. Kahnweiler. Poeta ricco di spunti 
immaginativi e parentesi introspettive, sempre in 
bilico tra avanguardismo modernista ed estetismo 
misticheggiante, nel 1921 si ritirò in solitudine mo- 
nastica a Saint Benoît-sur-Loire, dedicandosi alla 
pittura sacra; nel 1943, per le sue origini ebraiche, 
venne internato nel campo di concentramento di 
Drancy, dove morì l’anno seguente. 

Jacobello del Fiore (Venezia, notizie 1400-39) 
pittore italiano. Formatosi a Venezia nel momen- 
to di transizione dal linguaggio tardobizantino a 
quello gotico, lavorò in gioventù soprattutto nelle 
Marche e in Abruzzo, dove sono documentate 
sue opere a Teramo (Incoronazione della Vergi- 
ne, Municipio), a Pesaro (Polittico della Beata Mi- 
chelina, Mus. Civ.) e a Santa Maria di Montegra- 
naro (trittico del 1407, ora perduto). A_ una fase 


Jacobello del Fiore 


«Santa Lucia traftita dal carne fice»: olio su tavola, 
cm 70x52. Fermo, Pinacoteca Civica. 


più avanzata si possono datare le Storie di santa 
Lucia della Pin. Civ. di Fermo, nelle quali J. acco- 
glie gli aspetti più gradevoli della narrativa ornata 
tardogotica che Gentile da Fabriano aveva fatto 
conoscere a Venezia con gli affreschi nel Palazzo 
Ducale (1408, distrutti nell'incendio del 1577). A 
partire dal secondo decennio del secolo l'artista fu 
a servizio della Repubblica veneta: della stima e 
della fama che dovette godere fa fede l'alto sti- 
pendio che gli veniva corrisposto. Per il Palazzo 
Ducale J. dipinse una Giustizia fiancheggiata da 
due arcangeli (1421, Venezia, Gall. dell’Acc.), 
opera nella quale già si avvertono le esuberanze 
decorative che improntano la produzione estre- 
ma del pittore, per esempio l'/ncoronazione della 
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Vergine per la Cattedrale di Ceneda, l'odierna 
Vittorio Veneto (1438, ora a Venezia, Gall. del- 
l’Acc.). 

Jacobello di Bonomo (attivo a Venezia tra il 
1370 e il 1390 ca) pittore italiano. Si [formò a con- 
tatto con Lorenzo Veneziano (polittico del muni- 
cipio di Sant'Arcangelo di Romagna, 1385), di cui 
accentuò le cadenze gotiche sino a ridurle a sigla 
decorativa nelle opere tarde ( Polittico di san Vito 
a Praga). Al periodo giovanile di J. vengono rife- 
riti i dipinti già attribuiti all'anonimo Maestro di 
Arquà (dal polittico che si trova in questa parroc- 
chia). 

Jacobsen Arne (Copenaghen 1902-71) architet- 
to danese. Dopo un primo periodo di attività in 
patria (primo premio al concorso dell’ Akademisk 
Arkitektfòreningen per una «casa del futuro», 
progettata con F. Lassen nel 1929), si trasferì in 
Svezia, dove si occupò soprattutto di design per 
tappezzerie e stoffe. Tornato in Danimarca parte- 
cipò a numerosi altri concorsi, ottenendo nel 1961 
il Grand Prix d’Architecture et d’Art. L’architet- 
tura di J. opera un'interessante mediazione tra la 
purezza volumetrica e la netta caratterizzazione 
della superficie perseguite dai movimenti d’avan- 
guardia degli anni Venti (De Stijl, Bauhaus) e la 
tradizione costruttiva e formale dell’architettura 
danese, dalla quale J. derivò elementi come l’uso 
del mattone a vista e del legno, il tetto inclinato, il 
dimensionamento delle finestre in piccoli pannel- 
li quadrati (Palazzo Stelling, Copenaghen, 1937- 
38; municipio di Aarhus, in collaborazione, 1939- 
42). Nelle opere più tarde si nota una crescente 
adesione ai modi di Mies van der Rohe (munici- 
pio di Rodovre, 1955: Hotel Royal e terminal sas, 
Copenaghen, 1957-60)). 

Jacobsen Robert (Copenaghen 1912 - Egtved 
1993) scultore danese. Le sue prime sculture si 
collocano tra espressionismo e primitivismo; dal 
1947, stabilitosi a Parigi, mise a punto un linguag- 
gio plastico astratto-geometrizzante in opere rea- 
lizzate, per lo più, in ferro battuto e saldato (Scul- 
tura in tono maggiore, 1956, Copenaghen, coll. 
priv.). 

Jacopino da Tradate (Milano, notizie dal 1401 - 
Mantova 144()) scultore italiano. Dal 1401 al 1425 
fu attivo, in posizione di assoluta preminenza, nel- 
la Fabbrica del Duomo di Milano: delle opere do- 
cumentate resta solo la statua di Papa Martino v 
(1421): altre gli sono attribuite non senza incer- 
tezze (San Galdino. San Pietro Martire ecc.). J. ri- 
cerca effetti virtuosistici avviluppando le sue im- 
magini, pur fisionomicamente caratterizzate, in 
panneggi dalle complicatissime e impeccabili ca- 
denze gotiche. 

Jacopino di Francesco de’ Bavosi + Pseudo 
Jacopino di Francesco. 

Jacopo Avanzi o Avanzo (attivo nella seconda 
metà del sec. xIV) pittore italiano. Una complessa 
vicenda documentaria e storiografica ha portato a 
confondere vari artisti con questo stesso nome. 
originari di Bologna, Verona. Padova. Secondo 
gli studi più recenti. il bolognese Jacobus de 
Avanclis che firmò la Crocifissione della romana 
Gall. Colonna sarebbe lo stesso pittore che Îra il 
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1376 e il 1377 affrescò. con grande vigore plastico 
e gualità naturalistiche, la volta e cinque delle ot- 
to Storie di san Giacomo nelle lunette della Cap- 
pella di San Felice al Santo di Padova (lasciando 
poi il completamento della decorazione ad Alti- 
chiero da Zevio) e che nel decennio precedente 
era intervenuto nei lavori della chiesetta di Mez- 
zaratta a Bologna con una delle Storie di Mose, 
ora nella Pin. Naz. 

Jacopo da Montagnana J. di Paride Parisati 
detto (Montagnana, Padova, 144()/48 - Padova 
1499) pittore italiano. Formatosi a Padova. dove 
viene segnalato per la prima volta nel 1458, risentì 
soprattutto l’influenza del giovane Mantegna, ma 
si accostò anche a Giovanni Bellini e divenne il 
maggiore esponente della scuola locale nella se- 
conda metà del Quattrocento. Nei superstiti cicli 
di affreschi in Santo Stefano a Belluno (1490 ca), 
nella cappella del palazzo vescovile a Padova 
(1494, dove dipinse anche il trittico sull'altare con 
Annunciazione e Arcangeli, 1495) e nel santuario 
di Monteortone (1494-97), si rivela delicato e ag- 
giornato interprete della tradizione squarcione- 
sca. 

Jacopo del Casentino J. Landini detto (Firenze 
1297-1349) pittore italiano. E ricordato tra i consi- 
glieri della compagnia di San Luca nel 1339. 
Guardò inizialmente a B. Daddi come al seguace 
di Giotto più pronto a elaborame la componente 
senese, quella detta «gentile». Di suo J. rivelò am- 
piezza di impianto, unita a una certa durezza gra- 
fica e a una tavolozza limitata e senza sfumature. 
Tra le sue opere, tutte su tavola: il San Mwuato 
nella chiesa omonima fiorentina. il tabernacolo 
del Palazzo dell'Arte della Lana, un piccolo ta- 
bernacolo portatile firmato agli Uffizi a Firenze. 
Jacopo della Quercia + Della Quercia. Jacopo. 
Jacopo del Sellaio (Firenze 1442-93) pittore ita- 
liano. Allievo di Filippo Lippi, come ben rivelano 
le prime opere (Annunciazione, 1472, Firenze, 
Santa Lucia de’ Magnoli), fu artista eclettico, in- 
fluenzato anche da Botticelli e dal Ghirlandaio. 
Garbato e piacevole narratore nella decorazione 
di numerosi cassoni (Adorazione dei Magi. 
Memphis, Brooks Mus. of Art), raggiunge in altre 
opere toni più drammatici di derivazione botticel- 
liana (Crocifissione, Firenze, San Frediano in Ce- 
stello). 

Jacopo di Cione (attivo a Firenze nella seconda 
metà del sec. xIv - m. dopo il 1398) pittore italia- 
no. Fratello di Nardo e di Andrea Orcagna. la- 
vorò spesso con quest’ultimo, dal quale fu in- 
fluenzato. Tra le sue opere: Trittico di san Marreo 
(1367-69, Firenze, Uffizi), Pentecoste e Incorona- 
zione della Vergine (Firenze. Gall. dell’Acc.). /n- 
coronazione cella Vergine (1370-71, smembrata 
tra numerosi musei), fastosa pala eseguita per San 
Pier Maggiore a Firenze. 

Jacopo di Lorenzo (attivo a Roma tra la fine del 
sec. xI1 e l’inizio del x11r) scultore e architetto ita- 
liano. Membro di una delle più qualificate botte- 
ghe di marmorari attive a Roma e nel Lazio tra i 
secc. XII € xIll. Si formò accanto al padre Lorenzo 
nei cantieri dell'abbazia di Falleri (1185 ca) e del 
Duomo di Civita Castellana: di quest'ultimo rea- 
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lizzò più tardi il portico di facciata in collabora- 
zione con il figlio Cosma (1210 ca), ispirandosi a 
modelli classici. AI 1215 risale la cattedra di Santa 
Maria in Trastevere a Roma, che gli è stata recen- 
temente attribuita. 

Jacopo di Michele detto Gera da Pisa (Pisa, no- 
tizie dal 1368 al 1395) pittore italiano. Seguace di 
Francesco Neri da Volterra, è noto da un buon 
numero di documenti e di opere firmate, tra cui 
tre Madonne col Bambino e santi (due a Pisa, 
Mus. Naz. di San Matteo; una a Volterra, Pin. 
Civ.), e parti del polittico eseguito nel 1387 per la 
chiesa palermitana dell’Annunciata (Palermo, 
Mus. Diocesano). In esse l'artista offre una ver- 
sione tarda, ma gentile e forbita, dei modi senesi 
d’'ascendenza martiniana e lippesca. 

Jacopo di Paolo (Bologna, notizie dal 1378 al 
1426) pittore, miniatore e architetto italiano. Fu 
una delle personalità più eminenti sulla scena ar- 
tistica bolognese di fine sec. xiv e inizio xv, otte- 
nendo mansioni di rilievo nella fabbrica di San 
Petronio, iniziata nel 1390. Fu attivo sia come ar- 
chitetto (1425, progetto per il campanile di San 
Pietro), siacome miniatore (1424, Statuto dell'arte 
della Seta, Bologna, Archivio di Stato), sia come 
pittore; in quest'ambito il suo linguaggio mutò 
progressivamente da un'iniziale adesione ai modi 
di Jacopo Avanzi (due Storie di Mosè, Bologna, 
Oratorio di Mezzaratta), a una fase di convinto 
neogiottismo (Annunciazione, Bologna, Mus. 
Civ. Medievale), a un’epidermica adesione agli 
stilemi gotici di Giovanni da Modena (predella 
con il Viaggio dei Magi per il polittico Bolognini, 
1410. Bologna, San Petronio). 

Jacquemart de Hesdin (notizie 1384-1409) mi- 
niatore francese. Proveniente dall’Artois, nel 
1384 era attivo a Bourges, al servizio del duca 
Jean de Berry. Miniatore nella tradizione di J. Pu- 
celle, per il duca collaborò alla decorazione di al- 
cuni fra i più raffinati libri d'ore dell’epoca come 
le Petites heures (1385 ca, Parigi, Bibliothèque 
Nat.) e le Grandes heures (1409 ca, Parigi, Bi- 
bliothèque Nat., ma le 45 grandi miniature di J. di 
cui parla l'inventario del duca di Berry nel 1413 
sono in seguito scomparse, a eccezione di una Sa- 
lita al Calvario. conservata al Louvre), le Très bel- 
les heures de Notre-Dame (1385-90 ca; parte a To- 
rino, Mus. Civ. d'Arte Antica, alcuni fogli a Pari- 
gi. Louvre), le Très belles heures (1402) della Bi- 
bliothèque Royale di Bruxelles. Nello stile di J., 
caratterizzato dal fluire rapido della linea, da am- 
pie aperture di spazi e da un colore smagliante, si 
fondono con esiti di straordinaria eleganza espe- 
rienze della scuola senese ed elementi del tardo 
gotico francese. 

Jagger Charles Sargeant (Kilnhurst, Yorkshire, 
1885 - Londra 1934) scultore inglese. Su commis- 
sione del governo inglese eseguì nel 1918-19 il fre- 
gio La prima battaglia di Ypres 1914 (Londra. Im- 
perial War Mus.), nel quale sono già evidenti 1 tipi- 
ci modi della sua scultura commemorativa. carat- 
terizzata da un senso narrativo alieno dalla retorica 
della celebrazione. Notevole la serie di monumen- 
ti pubblici realizzata tra 1919 e 1925, che conserva 
lo stesso andamento realista nel raccontare fatti 


concreti o specifici: dal Soldato che legge una lette- 
ra della stazione di Paddington a Londra al Monu- 
mento commemorativo di Portsmouth con il mari- 
naio alla mitragliatrice (1921) a quello di Hyde 
Park Comer (Londra), dedicato all’artiglieria. 
Jahn Helmut (Zindorf 1940) architetto tedesco. 
Trasferitosi a Chicago nel 1965 per completare la 
sua formazione, ha lavorato presso l'importante 
Murphy Associates, diventandone dal 1983 unico 
titolare (lo studio venne ridenominato Murphy/ 
Jahn). Il suo stile, ispirato inizialmente al raziona- 
lismo di L. Mies van der Rohe, ha assunto negli 
anni connotazioni molto personali, fondendo ele- 
menti derivati dall’architettura statunitense degli 
anni Venti e Trenta (in particolare dall'art déco) 
con caratteri costruttivi e formali ultramoderni 
mutuati dalle più avanzate tecnologie. Tali carat- 
teristiche, presenti già nelle prime opere (Xerox 
Center a Chicago, 1977-80: State of Illinois Center 
a Chicago, 1979-85), insieme all'approccio proget- 
tuale pragmatico lo hanno reso famoso a livello 
internazionale soprattutto nel settore delle infra- 
strutture e degli edifici per il terziario. Tra le nu- 
merosissime opere, la torre per uffici a Johanne- 
sburg (1981-85), il terminal delle United Airlines 
a Chicago (1983-87), la Messeturm a Francoforte 
(1985-91), il Centro Sony a Berlino (1995-2000). 
Janco Marcel (Bucarest 1895 - Tel Aviv 1984) 
pittore romeno. Nel 1915 si iscrisse alla facoltà di 
architettura del Politecnico di Zurigo; quì parte- 
cipò alla fondazione del movimento dada, di cui 
restò fino al 1921 uno dei più attivi animatori. La 
sua pittura degli anni 1916-17 è descritta da H. 
Arp come «cubismo a zig-zag»; coeve sono le 
sculture in filo di ferro e altri materiali, mentre al 
1917-19 risalgono i rilievi in gesso grezzo e poli- 
cromo e legno e al 1919-21 i gessi dipinti su fondi 
di tela di sacco e opere polimateriche (Maschera, 
1919, Parigi, Mus. Nat. d'Art Mod.). Dopo il 1921 
si staccò dal dadaismo e tornò in patria; nel 1942 si 
trasferì in Israele. La sua pittura si è poi volta a un 
sobrio astrattismo geometrico. 

Jank Angelo + Scholle, Die. 

Janssens Abraham (Anversa 1573/74 - 1632) pit- 
tore fiammingo. A Roma nel 1598, fu attratto dal- 
la cultura manieristica: ritornatovi nel 1604 conob- 
be la pittura di Caravaggio e il classicismo dei Car- 
racci. Rientrato definitivamente ad Anversa vi ten- 
ne una bottega molto attiva. Nei suoi dipinti rifuggì 
dall’enfasi barocca, mantenendosi fedele ai modu- 
li classicistici e, in alcuni casi, ispirandosi al vigoro- 
so realismo caravaggesco (Scaldis et Antwerpia, 
1609, Anversa, Mus. Royal des Beaux-Arts). 
Jansson Eugène (Stoccolma 1862-1915) pittore 
svedese. Formatosi presso l'Accademia di Stoc- 
colma, dal 1886 fu tra i protagonisti di un movi- 
mento di opposizione all'arte accademica, di ma- 
trice naturalista e postimpressionista, proponen- 
dosi come figura centrale del rinnovamento mo- 
dernista della pittura svedese a cavallo del 1900. 
Dipinse paesaggi e vedute di Stoccolma — tra le 
quali notevoli periterie con grandi case popolari — 
e dal 1905 si concentrò su composizioni con figure 
e ritratti. Il più consistente nucleo di sue opere Si 
trova nel Nationalmus. di Stoccolma. 


609 


Jawlensky 


Giacomo Jaquerio 

«Salita al Calvario» (1430 ca): 
affresco nell'abbazia di 
Sant'Antonio a Ranverso. 


Jappelli Giuseppe (Venezia 1783-1852) architet- 
to e ingegnere italiano. Si formò nell’ambito della 
cultura neoclassica; compiuti gli studi all’Accade- 
mia Clementina di Bologna, entrò nel 1803 nello 
studio di G.A. Selva a Bologna, facendo poi 
(1813) esperienza di ingegneria militare al seguito 
di Eugenio Beauharnais. Di fondamentale impor- 
tanza per la sua attività di architetto di giardini fu- 
rono i viaggi in Francia e Inghilterra (1836-37). Il 
suo capolavoro è il Caffè Pedrocchi a Padova 
(1826-31), la cui pianta è abilmente articolata per 
soddisfare le esigenze di un luogo di pubblico ri- 
trovo. Altri esempi del neoclassicismo di J. sono, 
sempre a Padova, il macello (1819-24), ora Istitu- 
to d'Arte, e i progetti per la loggia Amulea 
(1825), per la città universitaria (1824) e per un 
carcere (1822). Per altri versi, tuttavia, J. è già un 
eclettico, come dimostrano la sistemazione di una 
serie di parchi secondo i principi del giardino al- 
l'inglese (giardino dei Sommi a Torre de Picenar- 
di, 1814; Villa Vigodarzere a Saonara, 1816; Villa 
Torlonia a Roma sulla Nomentana, 1838-40) e la 
neogotica soluzione del Pedrocchino a Padova 
(1837-42). 

Jaquerio Giacomo (Torino, notizie dal 1401 - m. 
1453) pittore italiano. E il maggiore tra gli artisti 
attivi nel ducato di Savoia durante la prima metà 
del sec. xv. La sua attività si svolse fra Ginevra, 
dove è documentato a più riprese (1401 e 1411- 
12), Torino e altre località del Piemonte (Chieri, 
Pinerolo ecc.). Pur inquadrabile nell’ambito del 
gotico internazionale, J. non si conformò alla ver- 
sione più aulica, cortese, astrattamente decorativa 
di quello stile, dominante ai suoi tempi in Lom- 
bardia, e ne riflesse piuttosto la corrente realistica 
sviluppata dagli artisti della Borgogna, le cui ope- 
re J. poté conoscere in Savoia (vi lavorava J. Bap- 
teur), in Lombardia (al cantiere del Duomo di 
Milano) o nella stessa Borgogna. Col suo stile for- 
temente realistico, d'immediata comunicatività, 
non di rado esplicitamente popolare nel tono co- 
me nella scelta dei soggetti, J. influenzò a lungo la 
pittura piemontese, indirizzandola verso un gusto 
antiretorico, emotivo, espressivo. Il catalogo dello 
J., eccessivamente fitto in passato. è stato ridotto 
in seguito a studi recenti. Nell’abbazia di Sant An- 
tonio a Ranverso è concentrato il maggior nume- 
ro delle sue opere. Nel presbiterio sono gli affre- 


schi più antichi, con la Vergine in trono (firmata) e 
i realistici Profeti disposti entro cornici architetto- 
niche (1410 ca). Più rovinate sono le Storie di 
sant'Antonio, briosamente narrative, probabil- 
mente influenzate dalla miniatura borgognona; vi 
figurano brani di vita contadina, riprodotta senza 
infingimenti o idealizzazioni, che vengono ritenu- 
ti un apice del realismo jaqueriano e che costitui- 
scono un'anticipazione della grande e notevol- 
mente più tarda lunetta della sagrestia conla Sali- 
ta al Calvario, dove il realismo, ulteriormente ac- 
centuato, sfocia in una violenta, esasperata scena 
di folla e di dolore, caricata sino a limiti espressio- 
nistici nei volti grotteschi dei carnefici. Più pacate 
sono le posteriori Storie di san Biagio. Oltre ad 
alcuni affreschi, sono attribuite a J. anche due de- 
licate tavolette con Storie di san Pietro (Torino, 
Mus. Civ. di Arte Antica), mentre dal suo catalo- 
go sono ora escluse importanti opere inclusevi in 
passato, come il Trionfo della morte di Palermo 
(Palazzo Sclafani), gli affreschi con i Prodi. le 
Eroine e la Fontana della Giovinezza presso il Ca- 
stello della Manta (Saluzzo), assegnati a un ano- 
nimo + Maestro del Castello della Manta (più le- 
gato di J. al gusto cortese), o gli affreschi del corti- 
le e della cappella del Castello di Fenis in Val 
d'Aosta, dove lavorarono i suoi allievi. 

Jawlensky Alexej (Torzhok 1864 - Wiesbaden 
1941) pittore russo attivo in Germania. Studiò al- 
l'Accademia di San Pietroburgo e successivamen- 
te a Monaco, dove nel 1896 fissò la sua residenza. 
Il folclore e il misticismo del popolo russo e la tra- 
dizione figurativa delle icone sono alla radice del- 
la sua pittura, che tuttavia venne presto in contat- 
to con la cultura occidentale. V. Van Gogh. P. Cé- 
zanne e i nabis furono fondamentali per la matu- 
razione del suo stile, e più ancora H. Matisse. con 
la sua semplificazione delle forme e la luminosità 
del colore. Amico di V. Kandinskij. con cui fondò 
nel 1909 la Nuova associazione degli artisti di Mo- 
naco. fu vicino al movimento del Blaue Reiter, 
ma espose con il gruppo una sola volta. nel 1912 a 
Berlino. Rifugiatosi in Svizzera allo scoppio della 
prima guerra mondiale, J. accentuò la componen- 
te mistica del suo linguaggio e concentrò il pro- 
prio interesse sul tema del volto umano. che ri- 
dusse progressivamente a una semplicità iconica 0 
addirittura a uno schema geometrico (serie delle 
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«Schokko con cappello rosso» (1909): olio su cartone, 
cnr 75 X65. Coll. priv. 


Teste mistiche, 1917; Visioni del Salvatore, 1919; 
Teste astratte). Nel 1924 con Kandinskij, P. Klee, 
L. Feininger, fondò il gruppo dei Quattro Azzur- 
ri, che sì ricollegava al clima del Blaue Reiter. 
Jean d’Arbois (notizie dal 1373 al 1399) pittore 
francese. Citato come Giovanni degli Erbosi in al- 
cuni documenti padani, operò tra l’Italia setten- 
trionale e la Francia, dove dal 1373 al 1375 fu pit- 
tore di corte di Filippo l’Ardito, duca di Borgo- 
gna. Rientrato in Italia (forse nel 1375), vi sog- 
giornò fino alla morte, lavorando per diversi cen- 
tri, tra cui Pavia, dove 1 documenti lo ricordano 
attivo nel 1385 e nel 1392 nella chiesa di San Pie- 
tro in Ciel d'Oro. Nulla rimane della sua produ- 
zione, che dovette influenzare a fondo lo stile dì 
Michelino da Besozzo e soprattutto di suo figlio 
Stefano da Zevio. 

Jean de Boulogne + Giambologna. 

Jean de Cambrai J. Rouppy detto (notizie dal 
1375 - m. Bourges 1438) scultore francese. Forse 
allievo di A. Beauneveu, gli succedette nel 140)7 
come scultore alla corte del duca di Berry, di cui 
eseguì la tomba con la statua giacente (1416, 
Bourges. Saint-Etienne) e vari pleurants (ora in 
parte al Mus. di Bourges); da ricordare inoltre, 
nella Cattedrale di Bourges, sia le statue inginoc- 
chiate di Jean de Berry e Jeanne de Boulogne 
(decapitate durante la rivoluzione, hanno avuto 
le teste rifatte seguendo disegni di H. Holbein), 
sia la vasta partecipazione all’ornamentazione 
della distrutta Sainte-Chapelle. 1] suo stile risente 
del Beauneveu nella mollezza fluente del model- 
lato. ma si distingue per un più forte accento rea- 
listico. che influirà su C. Sluter. 

Jean de Huy (attivo nei primi decenni del sec. 
x1v) scultore mosano. Operò nella Francia setten- 
trionale al servizio della contessa Mahaut d'Ar- 


tois, per la quale eseguì diversi monumenti fune- 
rari, come quello del marito, il duca Ottone di 
Borgogna (1311-12, distrutto nell'Ottocento), e 
quello del figlio Roberto (1318 ca, Parigi, Saint- 
Denis), dove sviluppò in maniera sistematica il te- 
ma dei pleurants che sarà caratteristico dell’ico- 
nografia funeraria franco-fiamminga nei secc. xv 
e xv. Di lui resta anche una Madonna col Bambi- 
no (1329, Arras, Mus. des Beaux-Arts), dì virtuo- 
sistica eleganza gotica. 

Jean de Marville (Marville?, notizie dal 1366 - m. 
1389) scultore fiammingo. Attestato dapprima a 
Lille e poi nella fabbrica della cattedrale di Rouen, 
dal 1372 fuattivo a Digione al servizio del duca di 
Borgogna Filippo l'Ardito, impegnato nella deco- 
razione scultorea delle residenze ducali (camino 
del Castello di Germolles) e nella grande impresa 
della Certosa di Champmol, dove intervenne nelle 
membrature del portale (1386-88). Sempre per la 
Certosa avviò nel 1384 la realizzazione della son- 
tuosa tomba del duca, completata dopo la sua 
morte da C. Sluter e C. de Werve (Digione, Mus. 
des Beaux-Arts). La sua opera esercitò un’in- 
fluenza determinante sugli scultori borgognoni at- 
tivi tra la fine del sec. xv e l’inizio del xv. 

Jean de Valenciennes (Valenciennes?, notizie 
dal 1364 al 1397) scultore fiammingo. Fu uno dei 
protagonisti della grande stagione della scultura 
fiamminga del secondo Trecento, rivelando signi- 
ficative tangenze con J. de Marville e C. Sluter, 
pur mostrandosi meno vigoroso nella resa plastica 
ed espressiva delle figure. Dopo aver diretto 
(1379-86) la decorazione plastica del Palazzo Co- 
munale di Bruges, di cui restano solo 16 mensole 
(Bruges, Stedelijke Mus.), si spostò in Spagna, do- 
ve realizzò buona parte dell’ornato scultoreo del 
Portal del Mirador nella Cattedrale di Palma di 
Maiorca (1393-97). 

Jeanneret Charles-Édouard + Le Corbusier. 
Jefferson Thomas (Shadwell, Virginia, 1743 - 
Monticello, Virginia, 1826) statista e architetto 
statunitense. Due volte presidente e «padre della 
democrazia americana», come progettista ebbe 
profonda influenza sull’architettura degli Stati 
Unititra il 1780 e l’inizio del sec. xx introducendo 
un’edilizia «colta» rispetto a quella «spontanea» 
della tradizione coloniale. Legato dapprima al 
neoclassicismo palladiano (progettò nel 1769 la 
sua residenza di Monticello ispirandosi alla Ro- 
tonda del Palladio), si dedicò in seguito allo studio 
dell architettura romana, le cui forme applicò seg 
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principali realizzazioni, il First Leiter Building 
(1879), Home Insurance Building (1883-85, de- 
molito nel 1931) e il secondo Leiter Building 
(1889-90), la cui facciata è costituita interamente 
da una vetrata sostenuta da montanti metallici. 
Jeunes peintres de tradition francaise gruppo 
di artisti francesi presentati a Parigi alla Gall. 
Braun nel 1941 e in seguito raccolti intorno alla 
Gall. Bucher. Nati fra 1898 e 1904, erano accomu- 
nati da un linguaggio che attualizzava, integran- 
dole, le lezioni matissiana e picassiana. Tra i 
membri del gruppo si ricordano Ch. Lapicque, M. 
Estève, J.-R. Bazaine, A. Fougeron, L. Gischia, 
A. Manessier, E. Pignon. 

Jocho (m. 1057) scultore giapponese. Esercitò la 
professione di busshi, cioè di scultore specializza- 
to nella statuaria buddhica, operando sotto la pro- 
tezione imperiale e della famiglia Fujiwara. Rin- 
novòi metodi della scultura perfezionando la tec- 
nica yoseki-zukuri, che consiste nel lavorare se- 
paratamente i diversi pezzi in legno, prevedendo- 
ne il montaggio in modo che la struttura risulti 
composita e cava, anziché massiccia. Lo stile da 
lui creato è chiamato appunto jOchò-yò: impron- 
tato a grande eleganza della linea e del drappeg- 
gio, esso costituì il nuovo riferimento per i succes- 
sivi sviluppi della scultura. Le numerose statue 
scolpite per il tempio di H6j0-Ji non esistono più, 
e la sola opera superstite di J. è l Amida Nyorai 
(divinità buddhista; Amitàbha, in sanscrito), ca- 
polavoro della tarda epoca Heian scolpito nel 
1053 e conservato nel Padiglione della Fenice del 
Byodoin, vicino a Kyòto. 

Jodice Mimmo (Napoli 1934) fotografo italiano. 
Si è accostato da autodidatta alla fotografia, di cui 
ha iniziato a sperimentare le tecniche ispirandosi 
alle avanguardie del primo Novecento. Alla fine 
degli anni Sessanta risale la collaborazione con il 
gallerista L. Amelio (e l’incontro con Warhol, 
Beuys, Rauschenberg, Burri), e con R. De Simo- 
ne, con il quale ha pubblicato Chi è devoto (1974), 
frutto di una ricerca sui rituali popolari. Dopo il la- 
voro di documentazione socio-antropologica degli 
anni Settanta sui problemi della sua città (// ventre 
del colera e Dedicato alla Madonna dell'Arco, 
1973), dagli anni Ottanta ha focalizzato il proprio 
interesse sullo spazio urbano e sul paesaggio come 
luogo della memoria (Vedute di Napoli, 1980: 
Viaggio in Italia, 1984; La città invisibile, 1990; Me- 
diterraneo, 1995) abbandonando la prospettiva do- 
cumentaria per recuperare una dimensione 
espressiva ed emozionale ma in una sostanziale fe- 
deltà alla propria vena antiretorica. Dal 1970 al 
1994 ha insegnato all'Accademia di Napoli. 
Joest Jan, J. Van Kalkar detto (m. Haarlem 
1519) pittore olandese. Di lui sono note due gran- 
di pale d'altare, una a Kalkar (Storie di Gesù e 
Maria) e l’altra nel Duomo di Palencia (entrambe 
1505-08). Abile nella modulazione degli effetti di 
luce, sviluppò le soluzioni di Geertgen tot Sint 
Jans, introducendo nelle sue pale vedute di inter- 
ni e di paesaggio e ritratti borghesi che influenza- 
rono poi la pittura di genere nei Paesi Bassi. 
Jofan Boris Michailovié (Odessa 1891-1976) ar- 
chitetto e urbanista sovietico. Le sue opere sono 


tra le più rappresentative del ritorno all’accade- 
mismo neoclassico e degli sviluppi del monumen- 
talismo nell’architettura sovietica dell’eta stalinia- 
na (concorso per il Palazzo dei Soviet a Mosca, 
1931; padiglione dell’urss all'Esposizione di Pari- 
gi, 1937). Lavorò ai piani per la ricostruzione 
postbellica di Stalingrado e Novorossijsk. 
Johannot Tony (Offenbach am Main, Assia, 
1803 - Parigi 1852) disegnatore e illustratore fran- 
cese. Discendente da un’antica famiglia di inciso- 
ri originaria di Lione ed emigrata in Germania 
dopo la revoca dell’editto di Nantes, fu con il fra- 
tello ALFRED (Offenbach am Main, Assia, 1800 - 
Parigi 1837), suo assiduo collaboratore, tra i più 
esemplari illustratori della scuola romantica. Si 
impose con le 50 stampe per la Storia del re di 
Boemia e dei suoi sette castelli di Ch. Nodier 
(1830), in cui per la prima volta le illustrazioni, 
collocate nel corpo del testo, s’integravano orga- 
nicamente alla stampa delle parti scritte. Talento 
prolifico, abilissimo soprattutto nelle incisioni al- 
l’acquaforte, illustrò centinaia di volumi tra cui i 
Racconti di Perrault (1835), Don Chisciotte di 
Cervantes (1836-37), le Favole di La Fontaine 
(1836), Paul e Virginie di B. de Saint-Pierre 
(1838), Manon Lescaut dell’Abbé Prévost (1839), 
Jéròme Paturot di L. Reybaud (1849). 

Johansen John Maclane (New York 1916) archi- 
tetto statunitense. Allievo di W. Gropius e di M. 
Breuer alla Harvard University, ha dedicato la 
propria ricerca soprattutto alle tecnologie più 
avanzate, studiate anche in funzione espressiva 
(Casa Taylor, Westport, Massachusetts, 1962; am- 
basciata degli Stati Uniti a Dublino, a pianta ro- 
tonda con facciata in elementi prefabbricati, 1964). 
John Augustus Edwin (Tenby, Galles, 1878 - 
Fordingbridge, Hampshire, 1961) pittore inglese. 
Studiò belle arti a Londra, dimostrando precoci 
doti di disegnatore. Raggiunse la celebrità con i 
suoi ritratti, sciolti e vivaci (tra i suoi soggetti, D. 
Thomas, W.B. Yeats, J. Joyce, ma anche Elisa- 
betta n). Particolarmente noti i ritratti di G.B. 
Shaw, (1916, Cambridge, Fitzwilliam Mus.), e di 
Lady Suggia, (1921, Londra, Tate Gall.). 

Johns Jasper (Augusta, Georgia, 1930) pittore e 
scultore statunitense. Trasferitosi nel 1949 a New 
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«Tre bandiere» (1958): encauste su tela, cm 78,4 X115,6. 
New York, Whitney Museum o f American Art. 
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York. dopo gli studi alla South Carolina Univer- 
Sitv. vi conobbe J. Cage e soprattutto R. Rau- 
schenberg, con il quale è considerato il maggior 
protagonista del new dada c tra i precursori della 
pop art. Si è reso famoso a partire dal 1954-55 con 
tele in cui è rappresentata a tutto campo la ban- 
diera americana (Tre bandiere, 1958, New York, 
Whitney Mus. ol American Art): la ricerca su im- 
magini banali e quotidiane è proseguita con i ber- 
sagli. gli all'abeti. i numeri. le mappe geografiche 
utilizzando tecniche che spaziano dall'encausto al 
collage. e ha trovato espressione scultorea nei cal- 
chi è nelle fusioni in bronzo dipinte (barattoli di 
birra. lampadine, pile elettriche, scarpe: Pained 
bronze tl: Ale Cans. 1964. New York, proprietà 
dell'artista). Dagli anni Sessanta gli oggetti d'uso 
comune che ricorrono nelle sue opere (la scopa, la 
tazza. la sedia. il barattolo di colore, i calchi di 
pezzi anatomici ecc.) sono inseriti in un contesto 
pittorico di elaborata ricchezza cromatica. dove è 
evidente l'influenza dell'espressionismo astratto, 
mentre dagli anni Settanta l'artista è ritornato a 
una ricerca puramente pittorica, rinunciando a 


ogni riferimento oggettuale per concentrarsi sugli 
effetti coloristici e compositivi. 
Johnson Philip Cortelyou (Cleveland, Ohio, 
1906) architetto e critico statunitense. Direttore 
del Mus. of Mod. Art di New York, organizzò nel 
1932 con H.R. Hitchcock un'importante mostra 
dedicata all’International Style. Pubblicò nume- 
rosi studi su architetti contemporanei (sua è la pri- 
ma monografia su L. Mies van der Rohe) e pro- 
mosse mostre e dibattiti sui problemi dell’indu- 
strial design. Iniziò la sua attività di architetto so- 
lo negli anni Quaranta, richiamandosi dapprima 
alla lezione di Mies van der Rohe (Glass House, 
1949, New Canaan, Connecticut: giardini del M us. 
of Mod. Art di New York, 1953). Successivamen- 
te, il suo linguaggio si è fatto più complesso, pun- 
tando su un recupero in chiave formalistico-deco- 
rativa di elementi compositivi classici (archi. co- 
lonne, contrafforti), pur all’interno di una tecno- 
logia costruttiva sempre aggiornata e rigorosa 
(Sheldon Art Gall. e Lincoln State Theater per il 
Lincoln Center, New York, 1962; ampliamento 
della biblioteca pubblica, Boston. 1964-73: Min- 
nesota 1.p.s. Center di Minneapolis, 1970-73; AT&T 
Building di New York, 1978). 
Johnson Ray > mail art. 
Joli o Jolli. Antonio (Modena 1700 - Napoli 1777) 
pittore, scenografo e decoratore italiano. Allievo 
a Modena di R.M. Rinaldi e a Roma di G.P. Pan- 
nini, fu un esponente della tradizione emiliana dei 
quadraturisti. Dipinse vedute italiane, rovine, pa- 
stiches tratti dalle vedute di Pannini e del Canalet- 
to, e svolse una notevole attività di scenografo al 
Teatro Grimani di Venezia, al Teatro Italiano di 
Londra, al Teatro del Buen Retiro a Madrid e, 
dal 1762, al San Carlo di Napoli; in quest'ultima 
fase della sua attività aderì alle nuove correnti 
classicistiche. 
Jones Allen (Southampton 1937) pittore inglese. 
Dopo gli studi allo Hornsey College e al Royal 
College of Art di Londra, esordì nel 1961, afl'er- 
mandosi come esponente della pop art inglese. La 
sua rall'inata ricerca formale, attenta alla grande 
tradizione coloristica contemporanea, tra R. De- 
launay e H. Matisse, si concretizza in immagini 
spesso ironicamente volgari, parodie del simboli- 
smo e del feticismo sessuale della moderna cultu- 
ra di massa (Downbeat, 1975, Vienna, Mus. des 
20. Jahrhunderts). 
Jones Inigo (Londra 1573-1652) architetto ingle- 
se. Dal 1613 al 1614, viaggiando in Italia al segui- 
to del grande collezionista lord Arundel. ebbe 
modo di conoscere direttamente l'architettura ita- 
liana e le antiche rovine: al suo ritorno introdusse 
in patria lo stile classico. Pur risentendo in note- 
vole misura anche dell'influenza dello Scamozzi, 
ebbe a principale modello il Palladio. di cui atte- 
nuò la monumentalità e alfinò i motivi ornamen- 
tali: la Queen's House a Greenwich (1616-35). 
concepita come una villa italiana, è il primo mo- 
numento del palladianesimo inglese. Seguì la 
Banqueting House a Londra (1619-22), che dove- 
va lar parte di un grandioso palazzo reale a Whi- 
tehall. cli cui J. lasciò i disegni. L'edilicio riprende 
uno schema palladiano, ma la facciata altesta l'o- 
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riginalità di J. che, anziché porre l'accento sul cor- 
po centrale, valorizza l’armoniosa successione 
delle campate e il ritmo orizzontale degli interval- 
li. Per la principessa cattolica Enrichetta Maria, J. 
costruì fra il 1623 e il 1627 la Queen's Chapel di 
Saint James Palace: uno spazio di misurate linee 
classiche illuminato da una grande serliana e im- 
preziosito da una decorazione di sobria sempli- 
cità. Un’ornamentazione più ricca caratterizza i 
piani per la successiva Cappella di Somerset Hou- 
se, anch'essa destinata al culto cattolico e distrut- 
ta al tempo della guerra civile. Al 1630 ca risale il 
progetto per la piazza del Covent Garden, primo 
esempio di sistemazione urbanistica all'italiana; 
alla piazza apparteneva anche la chiesetta di Saint 
Paul (distrutta nel 1795), in cui l’ardito primitivi- 
smo dell'ordine tuscanico, desunto da Vitruvio, 
voleva probabilmente simboleggiare l’austerità 
della chiesa protestante. Incaricato di restaurare 
l’antica Cattedrale londinese di Saint Paul, J. 
provvide a rinnovarne le strutture romaniche con 
paramenti d'ordine tuscanico e un grandioso por- 
tico corinzio (1633-40), distrutti). Agli ultimi anni 
risale inoltre la realizzazione di residenze di cam- 
pagna come Wilton House (1633-40) ca, 1649-52 
ca, con l’aiuto di J. Webb e I. de Caux). J. fu an- 
che scenografo di corte: ci restano molti suoi dise- 
gni di costumi e scenografie, soprattutto per ma- 
sgues di B. Jonson. La via aperta dai suoi progetti 
architettonici fu proseguita dal discepolo J. Webb; 
nel sec. xvi, dopo la parentesi barocca, il suo in- 
segnamento fu ripreso dai palladiani. 

Jones Thomas (Trevonen. Powys, 1742 - Pencer- 
rig. Powys, 1803) pittore inglese. Recatosi a Lon- 
dra per studiare pittura, entrò in contatto con R. 
Wilson. che gli trasmise il suo amore per l’Italia. 
Nel 1776 compì un viaggio nella Penisola, il cui 
resoconto è affidato ai Memoirs, nei quali J. de- 
scrive la sua vita a Roma e poi a Napoli, la diffi- 
coltà per gli stranieri nell’affermarsi come pittori 
di paesaggio e le frequenti escursioni, insieme ad 
altri inglesi, per dipingere il paesaggio dal vero. 
Di questo viaggio e dell'interesse per l’Italia resta 
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«If re beve»: olio su tela, cor 180X241. 
Bruxelles, Musées Royaux des 
Beaux-Arts. 


testimonianza in alcuni dipinti a olio su carta di 
apparente semplicità ed estremamente moderni 
per la data in cui furono eseguiti, caratterizzati da 
una stesura del colore unita e a zone accostate, e 
dalla scelta di soggetti antieroici come muri scro- 
stati, tetti, edifici anonimi, risalenti soprattutto al 
periodo napoletano (Londra, Tate Gall. e Nat. 
Gall.): tagli altrettanto sintetici erano gia propri 
tuttavia di alcune vedute del Galles del 1772 (Car- 
diff, Nat. Gall. of Wales). J. si dedicò anche alla 
produzione di paesaggi convenzionali, alla quale 
gli studi a olio su carta si devono ritenere collega- 
ti. Tornato in patria, negli ultimi anni di vita ri- 
nunciò alla pittura. 

Jongkind Johan Barthold (Lattrop 1819 - Céte- 
Saint-André 1891) pittore olandese. Dopo la for- 
mazione in patria (il gusto della tradizione olan- 
dese è evidente nella sua prima produzione), nel 
1846 si trasferì in Francia, dove si dedicò alla pit- 
tura di paesaggi, sulla scorta degli esempi di C. 
Corot e di R.P. Bonington, prediligendo l’'acque- 
rello che trattò con delicatissimo gusto di colori- 
sta. Dopo un nuovo soggiorno olandese (1853- 
60), che rese più densa la sua pittura, rientrò in 
Francia e dal 1863 al 1865 lavorò a Honfleur, do- 
ve cominciò a eseguire paesaggi delle coste della 
Francia settentrionale (Lu costa presso Le Havre. 
New York, coll. priv.: La spiaggia di Sainte-Adres- 
se, 1863, Parigi, Mus. d'Orsay) che restarono an- 
che in seguito il suo tema preferito. Per leggerez- 
za di tocco, immediatezza di visione della natura e 
trasparenza atmosferica la sua opera influenzò gli 
impressionisti, in particolare Monet; a sua volta J. 
risentì degli sviluppi dell’impressionismo nella sua 
ultima produzione. 

Joost Van Wassenhove + Giusto di Gand. 
Jordaens Jacob (Anversa 1593-1678) pittore 
fiammingo. Fin dalle prime opere (Crocifissione, 
1617, Anversa, chiesa di San Paolo; Le figlie di 
Cecrope. 1617, Anversa, Mus. Royal des Beaux- 
Arts) attinse liberamente alle esperienze figurati- 
ve più dissimili, dalla corrente classicista romana a 
Michelangelo. dal tardo Cinquecento veneto a 
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Caravaggio, elaborando, parallelamente a Ru- 
bens, una materia pittorica densa, dai colori bril- 
lantissimi e violentemente accostati, sostenuta da 
un disegno forte e dai contrasti di luce. Dalla ma- 
niera fastosa e aristocratica di Rubens e di Van 
Dyck la sua pittura si differenzia per uno stile più 
immediatamente espressivo, sanguigno e sensua- 
le, che riconduce i temi sacri e mitologici a una di- 
mensione terrena e borghese, priva di implicazio- 
ni intellettuali. Tra le sue opere più famose sono il 
Contadino col satiro (Monaco, Alte Pin.), // re be- 
ve e Pan e Siringa (entrambi a Bruxelles, Mus. 
Royaux des Beaux-Arts), il Sacrificio di Pomona 
(Madrid, Prado). Un maggiore approfondimento 
del valore pittorico della luce si ha nelle opere fra 
1 1625 e il 1630, come la Sacra Famiglia della Coll. 
Van Galder (Bruxelles), il Martirio di santa Apol- 
lonia (1628, Anversa, chiesa di Sant'Agostino), la 
Fecondità della terra (1630, Bruxelles, Mus. 
Royaux des Beaux-Arts), ritenuta il suo capola- 
voro. Tra il 1630 e il 1660 J. moltiplicò le varianti 
sui temi preferiti, specialmente il Contadino col 
sattro, Il re beve, il Concerto di famiglia, di chiaro 
sapore popolaresco, con un’accentuazione reali- 
stica che lo porta all’esasperazione del gusto ba- 
rocco nel colore, nella forma, nella mimica e nel- 
l'espressione addirittura triviale dei personaggi. 
Contemporaneamente cercò un accostamento al- 
la maniera dell'ultimo Rubens, dove il colore si 
disfa e quasi liquefa le forme (Venere, 1640), An- 
versa, Mus. Royal des Beaux-Arts; Ercole e Deia- 
nira, 1649, Copenaghen, Mus.). 
Jordi de Déu (Messina”, notizie dal 1363 al 
1418) scultore spagnolo di origini italiane. For- 
matosi nella bottega di J. Cascalls, di cui fu schia- 
vo, dopo essere stato affrancato divenne uno dei 
maggiori esponenti della scultura gotica in Cata- 
logna, tanto da essere chiamato nel 1379 da Pie- 
tro ni d'Aragona a continuare l'opera dello scom- 
parso maestro nell'abbazia di Poblet (tomba del- 
l’infanta Joana d'Empuries, 1386, Mus. dell’abba- 
zia). Dal 1390 fu attivo a Barcellona (serie di apo- 
stoli, santi e profeti all’esterno del coro della Cat- 
tedrale; capitelli del chiostro dell’Hospital de la 
Santa Creu). Nella sua copiosa produzione (polit- 
tico dell’Immacolata Concezione, Vic, Mus. Ar- 
cheologico; polittico di San Lorenzo, 1386-87, 
Santa Coloma de Queralt, Parrocchiale; polittico 
di San Michele, Tarragona, Mus. Diocesano), si 
attenne ai modi di Cascalls, accentuandone talora 
gli elementi italianizzanti e aprendosi in altri casi, 
come a Barcellona, agli influssi del gotico inter- 
nazionale. 
Jorn Asger (Vejrun 1914 - Aarhus 1973) pittore e 
teorico dell'arte danese. Dopo aver animato, du- 
rante la guerra, il movimento astratto surrealista 
danese, partecipò nel 1948 al gruppo Cobra; nel 
1955 fondò il Movimento Internazionale per un 
Bauhaus Immaginista. La sua pittura si sviluppa, 
tra espressionismo e materismo, in figurazioni an- 
tropomorte ai limiti dell’informale (The Bluck Fli- 
ghi. 1955, Londra, Tate Gall.: Pauvre Gubben, 
1959, Parigi. Mus. Nat. d'Art Mod.). E autore di 
saggi di estetica e di studi sull'arte popolare. 
Jouvenet Jean (Rouen 1644 - Parigi 1717) pitto- 


re francese. Fu allievo di Ch. Le Brun, ma suoi 
modelli furono piuttosto i Carracci e Rubens, rap- 
presentando con Ch. de La Fosse la reazione a Le 
Brun e all’Accademia. Dipinse ritratti e, soprat- 
tutto, composizioni sacre di severa grandiosità ba- 
rocca, costruite per scorci e contrasti di clamoroso 
effetto drammatico. Tra gli esiti migliori della sua 
intensa attività si ricordano La discesa dalla croce 
e La pesca miracolosa (Parigi, Louvre), le decora- 
zioni di alcuni soffitti a Versailles e gli affreschi 
nel Palazzo di Giustizia di Rennes (1694). 

Juan de Arfe + Arfe, Juan de. 

Juan de Borgofia + Borgofia, Juan de. 

Juan de Flandes (?, 1465 ca - Palencia 1519 ca) 
pittore di origine fiamminga. Viene identificato 
col Juan Flamenco documentato alla Certosa di 
Miraflores tra il 1496 e il 1499; fu attivo in Spagna 
dal 1496 al servizio di Isabella la Cattolica, per la 
quale eseguì, in collaborazione con M. Sittow, un 
retablo con Storie di Cristo (oggi smembrato; 15 
tavole sono a Madrid, Palazzo Reale). Trale altre 
numerose sue opere si ricordano: le pale per la 
Cattedrale di Palencia (1506), di cui restano in 
luogo 12 tavole con Storie di Cristo, quelle per la 
chiesa di San Lazaro nella stessa città, attualmen- 
te divise tra il Prado e la Nat. Gall. di Washington, 
il Polittico di san Michele (1504-06, Salamanca, 
Cattedrale Vecchia) e una Pietà (Madrid, Mus. 
Thyssen-Bornemisza). La sua pittura, che rie- 
cheggia i modi di G. David e di H. Van der Goes, 
si caratterizza per una delicata sensibilità lumini- 
stica e cromatica, rivelando nell’equilibrio com- 
positivo e nella limpida spazialità precisi rapporti 
con l’arte italiana. 

Juan de Juanes Vicente Macip il Giovane detto 
(Fuente la Higuera 1523 ca - Bocairente 1579) pit- 
tore spagnolo. Discendente di una l'amiglia di ar- 
tisti, si formò a Valencia alla scuola del padre Vi- 
cente, seguace di Raffaello. Diede vita a un tipo di 
pittura devozionale, i cui soggetti preferiti sono 
Immacolate adolescenti e Cristi dolcissimi su fon- 
di oro, espressione di un patetismo che godette di 
grande popolarità. Tra le altre sue opere si ricor- 
dano il Paradiso terrestre e il Peccato originale, di- 
pinti in collaborazione con il padre (Valencia, San 
Nicolas), la Madonna del latte (Valencia, San An- 
drés), / mistici sponsali del venerabile Agnesio 
(Valencia, Mus. de Bellas Artes), il Seppellimento 
di santo Stefano (Madrid, Prado) e l'Ultima Cena 
(Madrid, Prado). Scarsamente documentata la 
sua attività di ritrattista (Don Luis de Castilla, 
Madrid, Prado). 

Juan de Juni (Joigny, Borgogna, 1507 - Vallado- 
lid 1577) scultore francese attivo in Spagna. Il no- 
me deriva da quello della cittadina d'origine, Joi- 
gny, dove di lui resta una statua equestre di San 
Thibault (1530) sulla facciata della chiesa. Di for- 
mazione franco- fiamminga. prima di trasferirsi in 
Spagna (1533 ca) compì un fondamentale viaggio 
in Italia che gli permise di confrontarsi con la scul- 
tura di Michelangelo, di Jacopo della Quercia e 
col violento patetismo del Luocoonte. La sua in- 
tensa attività spagnola, che già nel mirabile grup- 
po del Martirio di san Sebastiano per il retablo 
della chiesa di San Francesco a Medina del Cam- 
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Juan de Juni 
«Santo Entierro» (1571 ): scultura 
policroma. Segovia, Cattedrale. 


po (1537) tocca i livelli più alti, si svolse principal- 
mente a Ledn (alcuni tondi con teste sulla faccia- 
ta dell'Ospedale di San Marco, coro della chiesa 
di San Marco, 1538-40) ca; un Crocifisso, un’Edu- 
cazione della Vergine per la Cattedrale: Vergine 
col Bambino e san Giovannino in Santa Marina, 
1550-60), Valladolid (Retablo de Santa Maria la 
Antigua ora in Cattedrale; Santo Entierro attual- 
mente nel Mus. Nac. de Escultura, 1540-44; Ad- 
dolorata nella chiesa de Las Angustias) e Medina 
de Rioseco (Retablo dell'Immacolata, 1557, per la 
cappella funeraria dei Benavente in Santa Maria, 
dove più tardi realizzò anche il retablo maggiore, 
1577), ma toccò anche numerosi altri centri e in 
particolare Salamanca (rilievo della Pietà per la 
tomba dell’arcidiacono de Castro nel chiostro del- 
la Cattedrale vecchia, 1540), Burgo de Osma (re- 
tablo della Cattedrale, 1550-54, in collaborazione 
con J. Picardo), e Segovia (Santo Entierro nella 
Cattedrale, 1571). Con A. Berruguete innovatore 
della scultura spagnola del Cinquecento, reagi al 
gusto plateresco e impose ai suoi retabli una nuo- 
va e più plastica articolazione nel rapporto fra 
parti figurative e struttura, introducendo mem- 
brature classiche, arcate, serliane e cariatidi. In- 
terprete dell’accesa religiosità castigliana (al pari 
dei contemporanei Morales e Campana in pittu- 
ra), ne tradusse le tendenze drammatiche in un 
modellato tormentato e sovraccarico, violente- 
mente manieristico, che piega suggestioni miche- 
langiolesche e fiamminghe (M. Van Heemskerck) 
a nuove finalità espressive e, pur attraverso la ten- 
denza a superare e deformare il dato naturalisti- 
co, esalta la dimensione corporea e la fisicità delle 
forme. 

Judd Donald (Excelsior Springs, Missouri, 1928 - 
New York 1994) scultore statunitense. Dopo gli 
studi di filosofia e storia dell’arte alla Columbia 
University (con R. Wittkower e M. Schapiro) e i 
corsi di pittura all'Art Students League di New 
York. lavorò come critico per «Art News» (1959) 
e «Arts Magazine» (1960-65). Dalle iniziali espe- 
rienze pittoriche, passò nei primi anni Sessanta a 
sperimentare la terza dimensione utilizzando ma- 
teriali da costruzione (acciaio, alluminio anodiz- 
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zato, metalli smaltati, plexiglas, cemento armato, 
compensato) per realizzare oggetti sempre più es- 
senziali, che definirà «specifici o minimali», solidi 
geometrici regolari e modulari (cubi, parallelepi- 
pedi ecc.), simili a scatole o mensole, disposti in 
sequenze orizzontali o verticali a parete. Imposto- 
si come uno dei principali esponenti del minimali- 
smo, nel 1972 si trasferì a Marfa (Texas), dove 
realizzò la Chinati Foundation, una grande rac- 
colta delle sue sculture inaugurata nel 1986. I suoi 
saggi dedicati al minimalismo sono stati raccolti in 
due volumi, pubblicati nel 1975 e nel 1987. 
Jugendstil corrente artistica che può essere con- 
siderata la versione tedesca e mitteleuropea 
dell'’+ art nouveau. L'espressione deriva da «Ju- 
gend» (giovinezza), nome della rivista fondata da 
G. Hirth a Monaco nel 1896, con il proposito di 
aprirsi senza pregiudizi al nuovo, mettendo in di- 
scussione ogni forma di tradizionalismo, e di «di- 
scutere e illustrare tutto ciò che è interessante»; 
oltre che per i contenuti, destò scalpore per la inu- 
sitata veste grafica, caratterizzata da un vivace co- 
lorismo e da un elegante decorativismo lineare 
che cominciarono a caratterizzare il nuovo stile 
(tra i suoi illustratori figurano F. Vallotton, M. 
Klinger, A. Bòcklin, M. Liebermann, O. Eck- 
mann, F. von Stuck, Fidus e B. Paul). Tale ten- 
denza si definì l’anno successivo con l'apertura 
delle Vereinigten Werkstatte fiir Kunst im 
Handwerk (Laboratori riuniti per l’arte applica- 
ta), patrocinate da un gruppo di architetti, grafici 
e disegnatori di mobili e oggetti, molti dei quali 
collaboravano a «Jugend» (P. Behrens, A. Endell, 
O. Eckmann, B. Pankok, il già citato B. Paul, R. 
Riemerschmid e altri). 

Justi Karl (Marburg 1832 - Bonn 1912) storico 
dell’arte tedesco. Di formazione filosofica. fu stu- 
dioso dell’estetica di J.J. Winckelmann (Winckel- 
mann e il suo tempo, 1866-72) e docente di storia 
dell’arte a Bonn dal 1872. I suoi studi monografi- 
ci ( Velizquez, 1888: Murillo. 1904: Michelangelo, 
1922) restano capisaldi del metodo di analisi stori- 
co-psicologica applicato alla personalità dei gran- 
di artisti. 

Justi Ludwig (Marburgo 1876 - Potsdam 1957) 
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1 La Basilica di Superga (1715-18). 2 Particolare della facciata dellu palazzina di caccia di Stupinigi (1729-31). 


storico dell’arte tedesco. Nel 1909 sostituì H. von 
Tschudi nella direzione della Nationalgal. di Ber- 
lino continuandone la politica di apertura alle no- 
vità. Acquisì opere dei protagonisti della Seces- 
sione berlinese (M. Liebermann, L. Corinth, M. 
Slevogt) e nel corso degli anni Venti, nei nuovi 
spazi espositivi del Kronprinzenpalais, inaugurati 
nel 1919, collocò opere di E. Munch, dei pittori 
della Briicke, del Blaue Reiter e degli astrattisti, 
contribuendo a fare della Germania di Weimar il 
paese istituzionalmente più aperto alla produzio- 
ne artistica d'avanguardia. Nel 1933 fu allontana- 
to dalla direzione del museo dal regime nazista. 

Juvarra o Juvara, Filippo (Messina 1678 - Madrid 
1736) architetto e scenografo italiano. Dopo un 
periodo di formazione artigiana in Sicilia (appar- 
teneva a una l'amiglia di orali e di cesellatori), di 
cui resterà un'eco nella sua abilità di disegnatore 
di oggetti d’arte applicata e di dettagli decorativi, 
si recò nel 1703 a Roma dove studiò architettura 
con C. e F. Fontana. Nel 1706 vinse il premio di 
Clemente xi per un concorso dell’Accademia di 
San Luca, della quale fu nominato membro. Del 
1708 è la sua prima opera importante, l’unica da 
lui realizzata a Roma: la Cappella Antamori in 
San Gerolamo della Carità (dove un semplice spa- 
zio rettangolare è trasformato in un vero spazio 
barocco mediante una volta a baldacchino). Con- 
temporaneamente J. progettava innumerevoli ap- 
parati per feste e cerimonie e lavorava come sce- 
nogralo per teatri privati (in particolare il teatrino 
di casa Ottoboni) creando, con l'introduzione del- 
la cosiddetta «scena quadro», un nuovo tipo di vi- 
sione spaziale intima e raccolta. La l'ase più inten- 
sa della sua attività di architetto ebbe inizio dal 
1714, quando seguì a Messina, e poi in Piemonte, 
Vittorio Amedeo I! di Savoia. che lo nominò suo 
primo architetto; e fu a Torino, a contatto con la 


viva tradizione architettonica locale, che ebbe mo- 
do di sviluppare il suo straordinario talento, consi- 
stente soprattutto nella capacità di fornire soluzio- 
ni estremamente ricche e varie ai grandi temi del- 
la tradizione europea (la chiesa, il palazzo, l’orga- 
nizzazione dello spazio e della città) inserendoli 
nel vivo del dibattito tra classicismo e barocco. La 
fama rapidamente conquistata gli procurò incari- 
chi in qualità di scenografo e di architetto presso le 
più importanti corti europee. 

Fra i numerosi lavori realizzati o progettati per la 
capitale sabauda ricordiamo: la Basilica di Super- 
ga (1715-18), costruita su un'alta collina che do- 
mina Torino, nella quale l'eredità classica italiana 
è evidente nella pianta centrale, nella grande cu- 
pola e nel profondo pronao; la facciata della chie- 
sa di Santa Cristina (1715-18): il progetto per un 
terzo ampliamento della città verso occidente, se- 
condo il sistema ortogonale introdotto da Vitozzi 
e dal Castellamonte: progetto che comprende la 
costruzione di Palazzo Martini di Cigala (1716), 
dei Quartieri Militari (1716-28) e, più tardi, della 
chiesa del Carmine (1732-36), dove lo spazio è 
concentrato attorno a un'aula centrale con sceno- 
grafici effetti di luce cadente dall'alto. Fondendo 
arditamente e originalmente la tradizione italiana 
e quella francese, J. realizzò inoltre lo scalone e la 
facciata di Palazzo Madama (1718-21) e la palaz- 
zina (0 casino) di caccia di Stupinigi (1729-31); 
quest'ultimo— un complesso aperto, con bracci di- 
sposti diagonalmente che si dipartono dal nucleo 
centrale del grande salone — si inserisce nella na- 
tura circostante e la organizza secondo un rappor- 
to intimo e complesso. Nel 1735 J. fu chiamato a 
Madrid su invito di Filippo v, per il quale eseguì i 
progetti per il Palazzo Reale, la Granja di Sant'11- 
defonso e il Palazzo di Aranjuez, realizzati dopo 
la sua morte da G.B. Sacchetti e altri allievi. 


Kabakov Ilya (Dnepropetrovsk 1933) artista rus- 
so di origine ucraina. A Mosca dal 1945, dove si è 
formato all'Istituto d’arte Surikov (1951-57), si è 
dedicato inizialmente all’illustrazione di libri per 
l'infanzia. Nei primi anni Settanta è stato tra gli 
animatori del gruppo dissidente Stretensky Bou- 
levard, che plagiava lo stile della propaganda so- 
vietica per dar vita a una dissacrante parodia del 
realismo socialista (Soz-ar(). Tra i suoi primi lavo- 
ri concettuali figura il ciclo di Album su carta 
(1972-78) in cui si fondono illustrazione e narra- 
zione testuale, comprendente la serie dei Dieci 
personaggi che ispirerà l'omonima serie di perfor- 
mances e installazioni (L'uomo che collezionava 
le opinioni degli altri; L'uomo che volò nello spa- 
zio dal suo appartamento; L'artista senza talento 
ecc., 1981-88). Dalla fine degli anni Ottanta e so- 
prattutto dopo il trasferimento a New York 
(1992), ha ottenuto notorietà internazionale rea- 
lizzando, con la moglie Emilia Kanevsky (n. 
1945), «installazioni totali» ovvero ambienti che 
restituiscono spaccati della vita quotidiana sotto il 
regime sovietico assurgendo a metafore esisten- 
ziali: nel 1992, a Documenta di Kassel, un blocco 
di latrine pubbliche; nel 1993, alla Biennale di Ve- 
nezia, un padiglione fieristico e alla Chinati Foun- 
dation di Marfa (Texas) una scuola elementare 
(Scuola n. 6), nel 1999 a Palermo il Monumento 
alla civiltà perduta, summa dei progetti di 38 in- 
stallazioni. 

Kahlo Frida (Coyoacan, Città del Messico, 1907- 
54) pittrice messicana. Apprezzata in Messico, ma 
oscurata a livello internazionale dalla ben più va- 
sta notorietà del marito, D. Rivera, cui fu legata 
da un tormentato rapporto e di cui condivise l’im- 
pegno politico, è stata riscoperta negli anni Ot- 
tanta dalla critica femminista. La sua opera, di 
prevalente ispirazione autobiografica, è profon- 
damente segnata da un incidente che nella giovi- 
nezza le causò una dolorosa e permanente forma 
di invalidità: di quì l'insistenza sull’autoritratto 
(Le due Frida, Città del Messico, Mus. de Arte 
Mod.; Autoritratto con i capelli tagliati, 1940, New 
York, Mus. of Mod. Art; La colonna spezzata, 
1944, Città del Messico, Dolores Olmedo Foun- 
dation) in uno stile, non insensibile al realismo di 
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«Autoritratto con scimmia e pappagallo» (1942): olio su 
masonite, cm 53,3 X43,2. New York, coll priv. 


Rivera ma al tempo stesso visionario, che fonde 
motivi naif e stilemi del folclore messicano (come 
la frequente impaginazione a ex voto). Il ricorso 
feticista alla simbologia insieme all’ossessivo nar- 
cisistico impulso a esibire le proprie fantasie e al- 
lucinazioni le guadagnarono l'interesse dei sur- 
realisti (A. Breton organizzò una sua retrospetti- 
va a Parigi nel 1939). 

Kahn Albert (Rhaunen, Westfalia, 1869 - De- 
troit. Michigan, 1942) architetto statunitense di 
origine tedesca. Deve la sua notorietà alle innova- 
zioni che introdusse nella progettazione dei primi 
moderni stabilimenti industriali in funzione delle 
esigenze della grande produzione. Realizzò im- 
pianti per la Ford Motor Companv, fra cui quello 
di Highland Park a Detroit (1909). e per la Chry- 
sler Corporation. fra cui l'Half-Ton-Truck-Plant a 
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Warren, Detroit (1938). Tra gli anni Venti e Tren- 
ta l'Albert Kahn Architects and Engineers (AKA), 
tutt'oggi attivo, divenne uno degli studi di proget- 
tazione statunitensi più importanti. 

Kahn Louis (Isola di Osel, oggi Saaremaa, Esto- 
nia, 1901 - New York 1974) architetto e urbanista 
statunitense. Immigrato negli Stati Uniti nel 1905 
e diplomatosi all'università di Pennsylvania nel 
1924, collaborò inizialmente con un architetto di 
formazione accademica, P. Cret. Nel 1941-43 rea- 
lizzò, insieme a G. Howe e O. Stonorov, la sua 
prima opera di rilievo, il complesso residenziale 
Carver Court a Coatesville, Pennsylvania. Nel 
1943 aprì un proprio studio professionale. Attivo 
anche in campo urbanistico, studiò i piani di svi- 
luppo dell'area Mill Creek (1946-54) e della zona 
Market Street (1961-62) a Filadelfia. AI funziona- 
lismo e alle metodologie di progettazione proprie 
del Bauhaus e dei maestri del Movimento moder- 
no. K. contrappone una ricerca volta alla defini- 
zione di forme archetipiche all’interno delle quali, 
e nella cui specifica coerenza strutturale, va verifi- 
cata la validità di ogni singolo progetto. Il supera- 
mento della concezione meccanico-biologica del 
funzionalismo avviene, per K., attraverso il con- 
cetto di «Istituzione»: concetto di portata sociale 
universale perchè costruito sulla sedimentazione 
e sulla memorizzazione (anche inconscia) dei fon- 
damentali aspetti funzionali della vita associata. 
Per ognuna di queste istituzioni dev'essere risco- 
perta la forma in cui da sempre si esprime: forme 
geometriche elementari (il quadrato, il cerchio), 
sulle quali K. innesta un'accurata operazione di 
design. Glischemi compositivi su cui si articolano 
le costruzioni di K. (i vuoti tetraedri del sotfitto 
della Yale University Art Gallery, New Haven, 
Connecticut, 1951-53: la pianta articolata sul qua- 
drato della Unitarian Church a Rochester, New 
York, 1959-67: le arcate in mattoni nel progetto 
del consolato degli Stati Uniti a Luanda, Angola, 
1959-61: le volumetrie mosse, ma bloccate attorno 
a uno spazio centrale unitario, nel Jonas Salk In- 
stitute Meeting House a La Jolla, California, 
1955-65, e nei dormitori per il Bryn Mawr College 
a Bryn Mawr. Pennsylvania. 1960-65; il classici- 
smo da «scavo archeologico» dell'Istituto indiano 
a Amehdabad, 1962-74) non devono dunque es- 
sere interpretati come manifestazioni di gusto re- 
vivalistico, ma come segni di un'apertura d’oriz- 
zonte speculativo che. a partire da un rigoroso ri- 
pensamento delle acquisizioni del Movimento 
moderno, rappresenta una sostanziosa proposta 
di sviluppo della ricerca formale ed espressiva. 
Kahnweiler Daniel-Henry (Mannheim 1884 - 
Parigi 1979) mercante d'arte e gallerista [rancese 
di origine tedesca. Iniziò l'attività nel 1907 apren- 
do una galleria a Parigi in rue Vignon. Dopo T'1- 
niziale affiancamento al versante fauve dell'avan- 
guardia francese (A. Derain, M. de Viaminck), 
nel 1912 firmò un contratto in esclusiva con Bra- 
que e Picasso, legando il suo nome agli esordi del 
cubismo nella duplice veste di agente commer- 
ciale e Sostenitore critico. Allo scoppio della pri- 
ma guerra mondiale. riparò in Svizzera: con l'e- 
sproprio e la vendita dei suoi beni nel 1920 (a 


causa della sua nazionalità tedesca) si chiuse il 
rapporto con Picasso, che da allora venne rap- 
presentato da P. Rosenberg. Rientrato dall’esi- 
lio, aprì la Gall. Simon dove espose artisticome Ì. 
Gris (cui nel 1946 dedicò una biografia), P. Klee 
e A. Masson. Degno di nota anche il suo impe- 
gno nell'editoria d’arte, che inaugurò nel 1909 
con l'/ncwtatore imputridito di G. Apollinaire il- 
lustrato da Derain. 
Kaikei (attivo alla fine del sec. xn) scultore giap- 
ponese. Fu allievo di Unkei, a fianco del quale 
partecipò alla ricostruzione dei templi Todai-ji e 
Kofuku-ji a Nara. Tra le sue opere che impronta- 
rono la tradizione della scultura buddhista giap- 
ponese: Miroku Bosatsu (divinità buddhista; in 
sanscrito: Bodhisattva Maitreya, Boston, Mus. of 
Fine Arts); Amida Nyorai (divinità buddhista, 
Nara, Todai-ji); Kujaku My6-0 (incarnazione del 
Buddha in forma di pavone, Koya-san, Kongobu- 
ji). Nell’ambito dello stile Kamakura, meno iera- 
tico e più dinamico del precedente, la sua scultura 
esprime una pacata dignità, delicatamente resa 
più vivace dal modellato e dalla decorazione. 
kakemono dipinto giapponese su rotolo di carta 
o seta; viene appeso in senso verticale. 
Kalamis o Calamide (attivo fra il 480 e 11 450 ca 
a.C.) scultore greco. Assai ammirato dagli antichi, 
fu considerato tra i maggiori esponenti del perio- 
do severo segnando il passaggio da quest'ultimo 
all’età di Mirone e Fidia. Tra le sue opere ricorda- 
te dalle fonti 0 riprodotte in monete figurano una 
statua crisoelefantina di Asclepio e un Apollo co- 
lossale; ci sono inoltre pervenute copie dell’Apol- 
lo Alexikukos (identificato nel celebre «A pollo 
dell'Omphalos» del Mus. Naz. di Atene) e clell’A- 


Jrodite Sosandra, la cosiddetta «Aspasia», il cui 


esemplare più integr o, fra le molte copie note, è 
quello rinvenuto e conservato a Baia. Le opere 
maggiori rivelano il particolare interesse per la 
concezione statico-volumetrica della figura uma- 
na e l'abilità nella resa dei panneggi. Fra i tanti au- 
tori proposti, si è pensato anche a K. per il lamoso 
Zeus (0 Poseidone) bronzeo di Capo Artemisio 
(Atene, Mus. Naz.); ma nessuna attribuzione può 
essere provata con cerlezza. 

Kalf Willem (Rotterdam 1619 - Amsterdam 
1693) pittore olandese. Attivo a Parigi dal 1642 al 
1646, ritornò in Olanda nel 1651 e dal 1653 si sta- 
bili ad Amsterdam. Inizialmente dipinse cucine e 
interni rustici (Parigi, Louvre; Berlino, Staatl. 
Mus.) o composizioni gremite di pezzi di orefice- 
ria, tessuti, armi, conchiglie c oggetti di porcellana 
(musei di Le Mans, Rouen e Colonia). Successi 
vamente, e soprattutto dopo il ritorno in patria, si 
dedicò a rappresentazioni meno cariche, con po- 
chi oggetti preziosi, come magicamente evocali 
dalla oscurità del fondo, grazie a un impareggiabi- 
le virtuosismo esecutivo che ne evidenzia e diffe- 
renzia le qualità materiche nel sensibile dill'on- 
dersi della luce e nel gioco fittissimo dei riflessi e 
delle trasparenze: // vaso Ming (Rotterdam, Mus. 
Bovmans-Van Beuningen). La zuppiera cinese 
(Berlino. Staatl. Mus.), Natura morta (New York, 
Metropolitan Mus.), Natura morta con limone e 
cristalli (Le Puy, Mus. Crozatin). 
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Vasilij Kandinskij 
1 Murnau - Paesaggio estivo» (1909): olio su cartone, 
cn 33,5 X46. San Pietroburgo, Musco Russo. 


2 «Improvvisazione con forme fredde» (1914): olio su tela, 
cm 119x139. Mosca, Galleria Tretjakov, 


3 «Alcuni cerchi» (1926): olio su tela, con 140x140, 
New York, Guggenheim Museum. 


Kallimachos o Callimaco (attivo nell'ultimo 
quarto del sec. v a.C.) scultore greco. E citato da 
Vitruvio come l'inventore del capitello corinzio. 
Gli sono attribuiti l’Afrodite del Fréjus (un tipo 


noto da esemplari conservati al Louvre di Parigi e 
al Mus. Archeologico Naz. di Napoli), secondo al- 
tri studiosi opera di + Alcamene, il ciclo delle 
Menacdi danzanti, conosciuto da rilievi neoattici 
(fra i quali si ricordano quelli di Roma. Mus. Ca- 
pitolini), e le Saltantes Lacaenae, danzatrici che 
officiavano a Sparta in onore di Apollo Carneo ri- 
conosciute in rilievi neoattici. Artista di grande 
raffinatezza, riprese. portanclola a esiti cli elegante 
manierismo, la tecnica del panneggio di Fidia. di 
cui si ipotizza sia stato collaboratore nell’esecu- 
zione della statua di Atena Parthénos. 
Kandinskij Vasilij] (Mosca 1866 - Neuilly-sur-Sci- 
ne, ga 1944) pittore russo. Studiò giurispru- 
denza (1886-92). interessandosi contemporanca- 
mente alla cultura primitiva e all'arte popolare 
russa. A trent'anni, sul punto di affrontare la car- 
riera universitaria (aveva intanto visto a Mosca 
quadri cli Monet e degli impressionisti), decise in- 
vece di recarsi a Monaco per SARE all'Acca- 
demia il tirocinio di studi artistici (1896). Qui fre- 
quentò le lezioni di F. von Stuck. la cui scuola ac- 
coglieva in quel tempo anche P. Klce. e di A. Az- 
be. Nei paesaggi K. insisteva preferibilmente sulla 
ricerca cromatica. che abbandonò però presto per 
una visione fortemente influenzata dallo Jugend- 
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stil monacense. Nel 1901 fondò il gruppo Phalanx., 
il cui manifesto rappresentava la falange dei nuo- 
vi artisti polemici nei confronti della tradizione: il 
gruppo si sciolse nel 1904. | lavori di questi anni, 
sino al 1906, sono album di schizzi, xilografie, 


stampe colorate e dipinti con Scene russe. dove si 
mescolano il racconto favoloso. il richiamo popo- 
lare e la stilizzazione art nouveau (Bellezza russa 
in un paesaggio. 1905, Monaco. Stéidtische Gal.). 
Ritornato a Monaco nel 1908. dopo una serie di 
viaggi con G. Miinter, si ritirò con lei nella cittadi- 
na di Murnau nell'Alta Baviera, a dipingere pae- 
saggi alpini (1908-10). maturando le precedenti 
esperienze alla luce dell’insegnamento fauve di 
Matisse e della pittura di Gauguin. Van Gogh e 

Cézanne. Nei suoi quadri di questo periodo 
(Montagna. 1909. Monaco. Stidtische Gal. Qua- 
dro con arciere, 1909. New York. Mus. of Mod. 
Art) gli oggetti dipinti tendono ormai a perdere la 
loro identità naturalistica. costruendosi per accor- 
di cromatici a larghe zone con accesi contrasti. che 
li distinguono profondamente dalle opere fauves 
e da quelle espressioniste del gruppo Die Briicke. 
Con la serie delle improvvisazioni (/mprovvisa- 
zione II, Marcia funebre. 1909. Stoccolma. Mod. 
Mus.) K. giunse all’astrazione mediante la rinun- 
cia totale alla raffigurazione dell'oggetto. Il pro- 
cesso psicologico. mentale. artistico che lo con- 
dusse al suo primo Acquerello asiratto (Parigi. 
Mus. Nat. d'Art Mod.), ai disegni per le Composi- 
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zioni e a opere come le /mprovvisazioni del 1910 
(x/, San Pietroburgo, Mus. Russo; x7-// cavaliere, 
Monaco, Neue Staatsgal.; x/v, Parigi, Mus. Nat. 
d'Art Mod.) o come Impressione n (1911, Mona- 
co, Stiiduische Gal.), fu descritto dall'artista in for- 
ma autobiografica in Sguardi retrospettivi, pubbli- 
cati la prima volta nel 1918 in lingua russa. L'ana- 
lisi condotta da K. sulle forme e sui colori e sui lo- 
ro significati simbolici si svolse in parallelo a una 
riflessione teorica che lo portò a iniziare nel 1910 
la stesura di uno scritto destinato ad avere impor- 
tanza storica e che fu pubblicato all'inizio del 1912 
a Monaco: Lo spirituale nell'arte. Già il titolo indi- 
ca quale fosse l'orientamento astrattista di K., che 
conserverà sempre una radice mistica e lirico-sim- 
bolista. Notevole peso ebbero su di lui anche le 
teorie della pura visibilità di K. Fiedler e il libro 
Astrazione ed empatia (1908) di W.R. Worringer, 
dove veniva definito il valore della forma astratta 
e della emozionalità artistica. Dopo aver fondato 
nel 1909 la Neue Kiinstlervereinigung (Nuova as- 
sociazione degli artisti), di cui fu presidente, nel 
1911 K. diede vita con F. Marc e A. Macke al 
-» Blaue Reiter, di cui preparò l Almanacco 
(1912), partecipando poi alle esposizioni organiz- 
zate dal gruppo a Monaco e a Berlino. 
La guerra e le vicende della rivoluzione russa se- 
gnarono un’altra importante svolta nella vita di 
K. Giunto a Mosca nel 1914 e nominato (1918) 
professore agli Vchutemas, o Laboratori artistici 
dello Stato, K. condusse una ricerca anticipatrice 
di quella del Bauhaus. Nel 1921 fondò l’Accade- 
mia di scienze dell’arte, ma alla fine dello stesso 
anno decise di lasciare il paese. L'incontro con i 
costruttivisti lasciò tuttavia qualche traccia nelle 
opere eseguite da K. in Germania e dette appun- 
to costruttiviste (Croce bianca, 1922, Venezia, 
Coll. Guggenheim). Successivamente, anche peri 
contatti con Klee e con il clima del Bauhaus a 
Wocimar (1922) e Dessau (1925), al quale era stato 
chiamato a insegnare, K. si accostò invece a una 
maniera caratterizzata da una progressiva geome- 
trizzazione del segno (Risonanze*, 1924, Parigi, 
Mus. Nat. d'Art Mod.). In occasione del suo ses- 
santesimo compleanno pubblicò un libro che può 
essere assunto quale definizione del suo insegna- 
mento e delle nuove regole della sua ricerca com- 
positiva: Punto, linca, superficie (1926). Durante 
questo periodo riprese gli interessi per la sceno- 
grafia e il teatro già emersi negli anni del Blaue 
Reiter e riconducibili a un'idea di fusione e inte- 
razione delle arti. Dopo il trasferimento del 
Bauhaus a Berlino e gli scontri con l'architetto H. 
Meyer, che videro K. attestato su posizioni con- 
servatrici. il pittore si trasferi a Neuilly, vicino a 
Parigi. L'ultimo periodo di attività fu caratterizza- 
to da un continuo e lucido lavoro nel quale si av- 
vertono suggestioni formali del biomorfismo sur- 
realista (Environnement, 1936, New York, Gug- 
genheim Mus.: Cercle et carré, 1943, Parigi, Coll. 
Nina Kandinski]). 
La personalità artistica di K., universalmente ri- 
conosciuto come il padre dell'astrattismo lirico, 
appare ben più complessa dell'immagine che lo 
stesso artista cercò di lasciare. La sua funzione di 
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rottura dell'estetica tradizionale fu resa possibile, 
in un certo senso, dal suo esser rimasto legato an- 
che al passato ottocentesco e simbolista: ciò gli 
consentì di portare a compimento un già avviato 
processo di astrazione. Il suo lavoro sul linguaggio 
si poneva in termini nettamente d'avanguardia, ri- 
conoscendo piena autonomia ai segni e ai colori, 

tanto che divenne punto di riferimento per gli ar- 
tisti europei e americani nel primo e nel secondo 
dopoguerra. 

Kanayama Akira + Gutai. 

Kano, Scuola di scuola di pittura che, sorta verso 
la metà dell’epoca Muromachi (1392-1573), tenne 
in Giappone una posizione preminente per quat- 
tro secoli, cioè fino alla fine del periodo Edo 
(1615-1868). La scuola fu fondata da Kan6 Masa- 
nobu (1434-1530), ma la sua fama fu consolidata 
dal suo più celebre figlio + Motonobu: essi stabi- 
lirono lo stile tipico della pittura Kano, realizzan- 
do la fusione tra la grande pittura di paesaggio 
della tradizione cinese Sung e Yiian e il dinami- 
smo decorativo del genere giapponese yamato-e. 
In epoca Momoyama (1573-1615) questo stile dai 
magnifici effetti spaziali rispondeva anche alla ri- 
chiesta di dipinti per porte e paraventi, entrando 
così a far parte integrante dell’architettura, princi- 
palmente a opera del grande -+ Eitoku e, più tar- 
di, di Sanraku (1559-1635). Nel corso delle epo- 
che Muromachi, Momoyama e Edo, la Scuola 
Kano fu quella adottata dai governi e dalle classi 
dirigenti, e i posti di pittore ufficiale venivano tra- 
mandati da maestro a discepolo, spesso nell’ambi- 
to della stessa famiglia. Ma già in epoca Edo, a 
parte Tanyù (1602-74), non vi furono più grandi 
artisti e la scuola decadde ad accademia. 

Kano Eitoku + Eitoku, Kanò. 

Kanoldt Alexander (Karlsruhe 1881 - Berlino 
1939) pittore tedesco. A Monaco dal 1906, futra i 
fondatori della Neue Kiinstlervereinigung (Nuo- 
va associazione degli artisti, 1909) e della Nuova 
Secessione (1913). Sviluppò il primo postimpres- 
sionismo in una figurazione neoquattrocentesca, 
fredda, semplificata, esemplare della componente 
classicista e italianizzante della Nuova Oggetti- 
vità, dipingendo soprattutto ritratti e nature mor- 
te (Natura morta con giglio. 1929, Stoccarda, 
Staatsgal.). Durante il nazismo insegnò all’ Acca- 
demia di Berlino. 

Kantor Tadeusz (Wielopole, Cracovia, 1915 - 
Cracovia 1990) pittore, scenografo e regista tea- 
trale polacco. Nella sua opera, anche teorica (fu 
autore di numerosi manifesti, tra cui: // teatro ze- 
ro, 1963; Il teatro impossibile, 1973; Il teatro della 
morte, 1975) si ricollegò sia al surrealismo e alla 

sua concezione, liberatoria per l’arte, di una realtà 
totale e indivisibile, sia al dadaismo (soprattutto 
M. Duchamp e la tecnica del ready-made); e inf'i- 

ne. anche alla grande avanguardia polacca (S.I. 

Witkiewicz, B. Schulz, W. Gombrowicz). In que- 

sto vasto orizzonte culturale, pittura e teatro sono 

due aspetti diversi di una stessa ricerca, volta a co- 

gliere il reale «sulla soglia della tomba», in quella 

strettissima linea di confine in cui, prima di scom- 

parire, esso «mostra la sua anima». L'attenzione 

costante per «le realtà del rango più basso», al di 


621 


Katz 


_rr—r—r°—=”*—yP————‘—@————€+—<—.—__—_—____— e 


fuori di ogni suggestione simbolica, nella loro ma- 
terica elementarità, rivela contemporaneamente 
l’eccezionalità e la ricchezza della loro esistenza. 
Tra gli spettacoli: Grande imballaggio (happe- 
ning, 1966), Happening panoramico sul mare 
(1967), La classe morta (1975), Wielopole-Wielo- 
pole (1980), Crepino gli artisti (1985). 

Kapoor Anish (Bombay 1954) scultore inglese di 
origine indiana. Trasferitosi a Londra nei primi 
anni Settanta, vi ha frequentato la Chelsea School 
of Art (1977-78). Fondendo elementi della spiri- 
tualità orientale col linguaggio dell’astrazione mi- 
nimalista occidentale, realizza opere di forte sug- 
gestione lirica grazie all'uso di pigmenti in polvere 
(di colore blu, rosso, giallo, nero) con cui ricopre 
le sue sculture in modo da produrre un effetto 
percettivo di luminosità, impalpabilità e profon- 
dità illimitata. Dai piccoli oggetti biomorfi della 
serie /000 nonti (1979-80) è passato a sperimenta- 
re materiali come la pietra (Campo vuoto, 1989) e 
l'acciaio (Mettere il mondo sottosopra, 1995) per- 
seguendo, oltre che con il colore anche con il ri- 
corso a cavità e fenditure, una costante ricerca 
sulla dialettica tra pieno e vuoto, esterno e inter- 
no, superficie e profondità, tangibile e immateria- 
le. Negli anni Novanta si è impegnato in installa- 
zioni monumentali, sia intervenendo sulle strut- 
ture dello spazio espositivo (La terra, 1991, San 
Diego, Mus. of Art) sia realizzando apposite ar- 
chitetture (Edificio per un vuoto, Expo Siviglia 
1992: Discesa al limbo, Kassel, Documenta, 1992). 
Kaprow Allan (Atlantic City, New Jersey, 1927) 
artista statunitense, teorico e ideatore dell'+ hap- 
pening. Durante gli studi con H. Hofmann (1947- 
48) ha elaborato una tecnica di assemblage con 
materiali svariati detta «action collage (Grandma's 
Boy, 1956, Pasadena, California Mus.), che ha poi 
esteso alla scala ambientale. Influenzato dall’ope- 
ra di J. Pollock e in generale dall'enfasi posta sul- 
l'atto pittorico dagli espressionisti astratti, ha teo- 
rizzato il coinvolgimento dello spettatore nell’o- 
perazione artistica; in seguito all'incontro con J. 
Cage, con cui ha studiato composizione musicale 
(1956-58), ha approfondito la valenza estetica del- 
le nozioni di caso e indeterminatezza, che sono al- 
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«Mother asa Solo» (1988): fibre di vetro, pigmenti. 
Coll. priv. 


la base dell'happening: una forma «drammatica», 
non estranea a suggestioni neodada, strutturata in 
modo da favorire la contaminazione tra diversi 
linguaggi artistici (musica, pittura, arti plastiche, 
danza, fotografia), nella quale gli «attori» fungo- 
no da componenti oggettuali della partitura com- 
plessiva (/8 happenings in sei parti, Reuben Gall. 
1959; Yard, New York, 1961). Ha dato fondamen- 
to teorico alla sua prassi artistica nel saggio As- 
semblage, environments e happenings (1966). 
kara-yo («stile cinese») nell'arte giapponese. ter- 
mine usato per indicare lo stile architettonico 
Sung, che penetrò in Giappone col buddhismo 
Zen in epoca Kamakura. 

Karcher (sec. xvi) famiglia di arazzieri fiammin- 
ghi attivi in Italia. LUIGI (m. Casale 1536) proba- 
bilmente nativo di Bruxelles, fu padre di Giovan- 
ni e Nicola; non si sa niente della sua attività. GIO- 
VANNI (Hans, notizie 1517-62) fu il responsabile 
della manifattura ferrarese aperta dal duca Erco- 
le 1 d'Este, che diresse col fratello Nicola fino al 
1539, poi da solo. Si conoscono pochi pezzi della 
sua vastissima produzione, caratterizzati da colori 
chiari e molto sfumati; copiò modelli di Dosso e 
Battista Dossi, Giulio Romano, Girolamo da Car- 
pi, Garofalo, C. Filippi, L. Settevecchi e altri. Re- 
stano le Metamorfosi del 1543-45 (Parigi, Lou- 
vre), le Storie dei santi Giorgio e Muurelio (Ferra- 
ra, Mus. della Cattedrale), le Pergoline del 1558- 
59 (Parigi, Mus. des Arts Décoratifs). NICOLA (Ni- 
colas, notizie 1517 - m. Mantova 1562) lavorò a 
Ferrara (1536-39), Mantova (1539-45), Firenze 
(1545-53) dove fondò con J. Rost la manifattura 
medicea, e poi ancora a Mantova sino alla morte. 
Fu, con Rost, il maggior arazziere attivo in Italia 
nel sec. xvi: le sue opere sono di finissima tessitu- 
ra, netto e vario colorismo. A Firenze eseguì per 
Cosimo 1 de° Medici alcune delle Storie di Giusep- 
pe (1546-53, Firenze, Palazzo Vecchio: Roma, 
Quirinale) su modelli di Bronzino, Pontormo, 
Salviati, e delle Spalliere a grottesche (Firenze. Uf- 
fizi e Milano, Mus. del Duomo) da modelli del 
Bachiacca; a Mantova, per i Gonzaga, i Giochi di 
putti (Lisbona, Fondazione Gulbenkian e altre 
collezioni) su cartoni di Giulio Romano. LUIGI 
(Ferrara, notizie 1562-80) diresse la manifattura 
estense dopo la morte del padre Giovanni: firmò 
due arazzi con Storie della Vergine (Como, Catte- 
drale). 

Katz Alex (New York 1927) pittore statunitense, 
tra i principali esponenti della risposta figurativa 
all’action painting. Dagli anni Cinquanta la sua 
produzione annovera principalmente ritratti (in 
particolare della moglie Ada) che compongono, 
in scala gigante, leggibilità realista e semplitica- 
zione formale astrattista (Passeggiata. 1970). Pitt- 
sburgh, Carnegie Mus. of Art). K. attinge al re- 
pertorio pop, depurato di ogni componente iro- 
nica, campiture piatte di colore e serialità delle 
icone moderne sperimentando anche la tecnica 
delle figure scontornate dipinte su legno o allu- 
minio. Dalla metà degli anni Ottanta si è misura- 
to con il paesaggio (Azzurro. 1999. Pittsburgh. 
Carnegie Mus. of Art). risolvendo in chiave for- 
malista sia le prospettive urbane di luce e ombra di 
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New York sia le vedute naturalistiche del Maine. 
Kauffmann Angelica (Coira 1741 - Roma 1807) 
pittrice svizzera. Cresciuta e formatasi nell'Italia 
settentrionale, tra Como e Milano, cominciò a di- 
segnare giovanissima, rivelando un precoce talen- 
to e conoscendo una prima notorietà come copi- 
sta di opere dei grandi maestri. A Roma nel 1763 
conobbe J.J. Winckelmann del quale dipinse il ri- 
tratto (1764, Zurigo, Kunsthaus). Tra il 1766 e il 
1781 lavorò a Londra, anche nel settore della de- 
corazione di interni, riscuotendo ampi successi (fu 
tra i fondatori della Royal Academy) e stringendo 
amicizia con J. Reynolds: questi coi suoi ritratti 
aprì nuovi orizzonti alla K. risentendo al contem- 
po dell'uso del colore e della resa espressiva ca- 
ratteristici della pittrice. Dal 1781 visse prevalen- 
temente a Roma, al centro di un vivace ambiente 
di artisti e letterati (frequentato tra gli altri da 
Goethe e dai pittori J.H.W. Tischbein e J.-Ph. 
Hackert). La sua arte è caratterizzata da soggetti 
classicisti declinati in una chiave sentimentale an- 
cora di gusto rococò; il suo linguaggio ha morbide 
tonalità cromatiche che si rifanno, sia pur lonta- 
namente, a maestri italiani come il Correggio e G. 
Reni. Fu notevole ritrattista, genere per il quale il 
suo più importante referente è rappresentato da 
P. Batoni (Ritratto del principe di Belvedere, Na- 
poli, Mus. di Capodimonte). Numerosi gli Autori- 
tratti (oltre una ventina), tra cui si segnalano quel- 
li conservati a Firenze (Uffizi), Berlino (Staatl. 
Mus.) e Londra (Nat. Portrait Gall.). 

Kaufmann Emile (Vienna 1891 - Cheyenne, 
Wyoming, 1953) storico dell’architettura di origi- 
ne austriaca. Nella Vienna mitteleuropea del pri- 
mo Novecento studiò con M. Dvoî:ik; dopo l’av- 
vento del nazismo, emigrò negli Stati Uniti. Sep- 
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«Autoritratto» (1770 ca): olio su tela, cm 29 X24. Londra, 
National Portrait Gallery. 
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pur impiegato di banca, si dedicò attivamente a 
studi sull’architettura del sec. xviti, mettendo in 
luce i rapporti tra i principi architettonici e stilisti- 
ci dell'età dei Lumi e i cambiamenti politici e cul- 
turali della società del tempo. Tra i suoi studi: Da 
Ledoux a Le Corbusier. Origine e sviluppo del- 
l'architettura autonoma (1933), che elabora un'i- 
dea di autonomo linguaggio architettonico nel 
corso di due secoli; Tre architetti rivoluzionari 
Boullée, Ledoux, Lequeu (1952), L'architettura 
dell'Illuminismo (1955). 

Kaulbach Friedrich August von (Monaco 1850) - 
Ohlstadt, Baviera, 192()) pittore tedesco. Studiò 
alla Kunstschule di Norimberga e, dal 1871, a Mo- 
naco. Dopo soggiorni in Italia (1873-74), ad An- 
versa (1877) e a Parigi (1883-85), nel 1886 si stabilì 
a Monaco, dove diresse l'Accademia fino al 1891. 
Collegandosi alla tendenza culturale che mirava 
al recupero del passato nazionale tedesco, tra me- 
dioevo e rinascimento, rappresentò scene di gene- 
re e personaggi in costume; in seguito divenne 
uno dei più ricercati ritrattisti dell’alta società te- 
desca, i cui protagonisti raffigurò spesso in costu- 
me medievale o seicentesco. 

Kaulbach Wilhelm von (Arolsen, Assia, 1804 - 
Monaco 1874) pittore tedesco. Avviato alla pittu- 
ra dal padre, completò la formazione all’Accade- 
mia di Diisseldorf come allievo di P. Cornelius, 
che seguì alla corte di Luigi 1 di Baviera a Monaco 
collaborando con lui a varie imprese decorative. 
Divenuto autonomo, ruppe con la linea classica e 
composta del maestro optando per uno stile eroi- 
co e romantico, caratterizzato da una luce dram- 
matica; si distinse soprattutto per grandi tele di 
soggetto storico come La battaglia degli Unni 
(1834-37, Poznarî, Mus.) e La distruzione di Geru- 
salemme (1836-46, Monaco, Neue Pin.). Nel 1837 
divenne pittore di corte di Luigi 1 e nel 1849 diret- 
tore dell’Accademia di Monaco. Eseguì gli affre- 
schi dello scalone del nuovo museo di Berlino 
(1847-65, oggi distrutti) e dal 1850 lavorò alla de- 
corazione della nuova pinacoteca di Monaco. A 
tale attività monumentale affiancò quella di ri- 
trattista di corte e di illustratore di opere di Schil- 
ler, Klopstock e Goethe. 

Kawara On (Kariya, Aichi, 1933) artista giappo- 
nese. Autodidatta, ha esordito nei primi anni Cin- 
quanta a Tokyo consculture ambientali e un ciclo 
di disegni grotteschi raffiguranti corpi nudi smem- 
brati (Stanza da bagno, 1953-54). Dopo una serie 
di viaggi in Messico ed Europa, nel 1965 si è tra- 
sferito a New York, dove si è affermato come 
esponente dell'arte concettuale con una ricerca 
imperniata sul tempo e sui modi in cui esso viene 
esperito. 114 gennato 1966 ha dato inizio alla serie 
dei Date paintings: piccole tele monocrome su cui 
compare solo la data esatta della loro esecuzione, 
conservate in scatole di cartone foderate con un 
foglio di un quotidiano dello stesso giorno. Paral- 
lelamente ha avviato la raccolta di articoli H0 /e- 
fo. cui sono seguite le serie Sono andato, Ho in- 
contrato. Mi sono alzato e i telegrammi con la fra- 
se «Sono ancora vivo»: cicli che in forma di diari, 
raccolte di cartoline, elenchi di date costituiscono 
una fedele regisirazione degli eventi, dei luoghi, 
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degli incontri che hanno scandito la vita dell’auto- 
re. L’ossessione per il passare del tempo domina 
anche i libri d'artista Un milione di anni. Passato 
(1970-71) e Un milione di anni. Futuro (1980), do- 
ve sono incolonnate le cifre del milione di anni 
che ha preceduto e seguirà l’opera. Tutti questi 
lavori fanno parte della serie complessiva Oggi, 
destinata a interrompersi con la morte dell’arti- 
sta. 

Kayser Heinrich Joseph (Duisburg 1842 - Berli- 
no 1917) architetto tedesco. Si rifece soprattutto, 
nell’ambito stilistico e culturale dell’eclettismo, al 
rinascimento e al barocco italiani, svolgendo 
un'attività intensa ma povera di invenzione. Tra 
le sue numerose opere ricordiamo il Castello von 
Castanjen a Sechten, e l’edificio del Tribunale mi- 
litare del Reich (1907-10) a Berlino. 

Kazakov Matvej Fedoroviè (Mosca 1738-1812) 
architetto russo. Attivo soprattutto a Mosca, fu 
con 1.E. Starov uno dei principali architetti neo- 
classici russi al tempo di Caterina 11. La sua opera 
comprende severi edifici monumentali e residen- 
ze di campagna, in cui tentò di resuscitare le anti- 
che forme nazionali (palazzo del senato nel 
Cremlino, 1771-85; chiesa del Metropolita Filip- 
po, 1777-88; Villa di Caricyno, 1775-85, con VII. 
Bazenov). 

Keil Eberhard + Monsù Bernardo. 
Keldermans (metà sec. xv - inizi sec. xvi) fami- 
glia di architetti e scultori fiamminghi. Originari di 
Malines, furono attivi nei cantieri delle cattedrali 
e dei palazzi di città che si venivano erigendo in 
stile tardo-gotico nei Paesi Bassi. Si ricordano AN- 
DRIES 1 IL VECCHIO (m. Malines 1488 ca), autore 
della torre della Cattedrale a Malines (1461- 
1533), e suo nipote R@emB@UT 11 (Malines, ? - An- 
versa 1531), primo architetto in varie città dei 
Paesi Bassi, che terminò la torre della Cattedrale 
di Anversa (1519), massima espressione del goti- 
co fiorito delle Fiandre (altezza 136 m), e realizzò 
la chiesa di Santa Caterina a Hoogstraten. 

Kelley Mike (Detroit 1954) artista statunitense. 
Figura tra le più provocatorie dell’arte americana 
contemporanea, dalla fine degli anni Settanta ha 
realizzato performances, sculture, installazioni e 
video che inscenano il degrado socio-patologico 
dell'American way of life, sbeffeggiando le nozio- 
ni correnti di autorità, gusto e morale. I suoi ma- 
nifesti satirici, assemblaggi di sudici giocattoli in 
pezza, dialoghi al vetriolo e citazioni dai B-mo- 
vies hollvwoodiani, ne fanno un capofila della co- 
siddetta «abject art», mirante alla decostruzione 
del purismo minimalista. Membro della band noi- 
se-punk Destroy All Monsters. ha operato spesso 
in collaborazione con altri musicisti (Charlema- 
gne Palestine, il gruppo Sonic Youth) e artisti del- 
la West Coast, come R. Pettvbon, P. McCarthy 
(con cui ha prodotto i video dissacranti //eici, 
1992, e Fresh Acconci. 1995) e T. Oursler (coau- 
tore della mostra Poerics project, presentata nel 
1997 a Documenta di Kassel). 

Kelly Ellsworth (Newburgh. New York, 1923) 
pittore e scultore statunitense. Dopo gli studi a 
Boston, ha completato la sua formazione a Parigi. 
dove fra il 1948 e il 1954 frequentò l’Ecole des 
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«Rosso Blu Verde Giallo» (1965): pannelli, olio su tela, 
cem 222x137 X222. Coll. priv. 


Beaux-Arts e conobbe l’opera di H. Matisse e la 
tradizione costruttivista derivata dal gruppo di 
Abstraction-Création, esperienze fondamentali 
per la sua conversione all’astrattismo. Dopo il ri- 
torno negli Stati Uniti, la sua produzione artistica 
si è caratterizzata per una rimeditazione del colo- 
re basata sulla semplificazione formale: si è così 
imposto come uno dei protagonisti dell'+ hard 
edge painting, ovvero di un astrattismo rigorosa- 
mente bidimensionale, tendenzialmente minima- 
lista e basato sull’accostamento di campiture net- 
tamente delimitate di colori puri (Ponte di 
Brooklyn, 1962, New York, Mus. of Mod. Art). 
sperimentato anche nelle sue potenzialità sculto- 
ree nelle tipiche tele sagomate (shaped canvas). 
Kemény Zoltan (Banica 1907 - Zurigo 1965) 
scultore ungherese. Si formò alla Scuola profes- 
sionale d'architettura di Budapest e lavorò come 
disegnatore di moda. Dopo un soggiorno a Parigi 
(1930-40) si trasferì a Zurigo, ottenendo nel 1957 
la nazionalità svizzera. Le sue sculture — da lui de- 
finite «dipinti», in quanto sviluppate essenzial- 
mente sul piano — risultano dall'assemblaggio di 
oggetti e materiali d'uso comune (lamiere e pia- 
stre di metalli diversi, chiodi. bulloni. filo di ferro). 
presentandosi come agglomerati organici o efflo- 
rescenze vegetali. Suoi grandi rilievi si trovano al- 
l’Università di San Gallo e nel teatro municipale 
di Francoforte sul Meno. 

Kempeneer Pieter de + Campafa. Pedro. 
Kempeneer Willem de (Bruxelles. prima metà 
del sec. xv1) arazziere fiammingo. Scarse le notizie 
sulla sua vita. Dotato di eccezionale perizia. ven- 
dette arazzi a Maria d'Ungheria (1539). Carlo \ 
d'Asburgo, Francesco I di Francia. E l’autore del- 
le celeberrime Storie di Giacobbe (Bruxelles. 
Mus. Rovaux d'Art et d’Histoire). capolavoro 


Kent 
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delle arazzerie di Bruxelles. eseguite tra il 1528 e il 
1539 da cartoni di B. Van Orley. 

Kent William (Bridlington, Yorkshire, 1685 - Lon- 
dra 1748) architetto e pittore inglese. Dopo una 
fase iniziale interamente dedicata alla pittura, in- 
contrò a Roma (dove soggiornò per 12 anni) lord 
Burlington, dal quale fu avviato all'architettura. 
Rientrato in Inghilterra nel 1719, collaborò alla fa- 
mosa edizione dei disegni di I. Jones (1727) e di- 
venne uno dci protagonisti dell'architettura ingle- 
se del primo Settecento: Houghton Hall, Norfolk 
(1726-31). Horse Guards Buildings nel quartiere 
di Whitehall a Londra (realizzata dopo la sua mor- 
te, 1750-58), sono opere nelle quali l’uso libero dei 
motivi palladiani si lega a un vivacissimo gusto de- 
corativo negli interni. Particolarmente importante 
fu la sua attività come disegnatore di parchi e giar- 
dini: abbandonando la geometria simbolica del 
giardino barocco in favore di una visione pittore- 
sca ed evocativa della natura (progetti per i parchi 
di Stowe House, Buckinghamshire, e Rousham 
Hall, Oxfordshire, 1730-40), K., che ebbe amico e 
allievo L. Capability + Brown, fu l'iniziatore del 
cosiddetto «giardino all'inglese». 

Kentridge William (Johannesburg 1955) artista 
sudafricano. Dopo i corsi alla Johannesburg Art 
Foundation (1976-78) e una laurea in scienze po- 
litiche alla University of the Witwatersrand di 
Johannesburg, ha incominciato a esporre disegni 
e incisioni alla line degli anni Settanta. Risalgono 
agli anni Ottanta le videoanimazioni che l'hanno 
reso celebre: definite dall'autore «disegni per 
proiezioni» e dedicate alla dolorosa storia della 
Repubblica Sudafricana, sono realizzate schizzan- 
do le sequenze a carboncino, con ripetute cancel- 
lature sullo stesso foglio e con un caratteristico 
tratto «sporco» che lascia traccia di ritocchi e rie- 
laborazioni: a Vetkoek/Féte Galante (1985) sono 
seguite, tra le altre, Johannesburg. La seconda 
grande città dopo Parigi (1989), Felix in esilio 
(1994). Storia della grande malattia (1996), Sterco- 
scope (1999). In collaborazione con la compagnia 
Handspring Puppet, ha diretto alcune produzioni 
teatrali. firmandone anche le scenografie: Woy- 
zeck sullo Highveld (1992), Faustus in Africa 
(1995), Ubu racconta la verità (1997). 

Kenzan (Ogata, Kyoto 1663-1743) ceramista e 
calligrafo giapponese. Fratello minore di KOrin, 
che lo formò alla pittura, fu anche calligralo per 
influenza del padre Soken, ma si distinse soprat- 
tutto nella ceramica. arte nella quale lu allievo del 
celebre Kobetsu (o Nonomura Ninsei). Collaborò 
col fratello K@rin in opere di straordinaria noto- 
rietà e produsse ciotole per la cerimonia del te, 
piatti e vasi ma pochissimi deli pezzi tramandati 
come suoi sono di attribuzione certa: fra questi, 
una ciotola per il tè con fiori di melone su inve- 
triatura nera (Nara. Yamato Bunka-Kan). Nelle 
sue decorazioni. K. riduce le forme naturali al 
massimo dell’astrazione unendo la raffinatezza 
ornamentale alla calcolatissima essenzialità carat- 
teristica della cerimonia del tè. 

Kepes Gyòrgy (Selyp 1906 - Cambridge. Massa- 
chusetts. 200)2) architetto. pittore, l'otogralo e cri- 
tico statunitense di origine ungherese. Discepolo 


del Bauhaus a Berlino, all'avvento del nazismo si 
rifugiò negli Stati Uniti, dove continuò a collabo- 
rare con L. Moholy-Nagy e W. Gropius. Dal 1946 
ha insegnato al Massachusetts Institute of Tech- 
nology, dove nel 1967 fu nominato direttore del 
Center for Advanced Visual Studies. Nel saggio // 
linguaggio della visione (1944) ha considerato il 
vedere come processo creativo del soggetto: in un 
altro studio, // nuovo paesaggio nell'arte e nella 
scienza (1956), ha analizzato il contributo delle 
conquiste tecniche al linguaggio dell'arte. 
Kephisodotos o Cefisodoto, nome di due scul- 
tori greci. IK. IL VECCHIO (attivo all'inizio del sec. Iv 
a.C.) fu quasi sicuramente padre di Prassitele ed 
eseguì varie opere ricordate dalle fonti letterarie; 
a noi sono giunte solo copie marmoree di età ro- 
mana di una scultura raffigurante Eirene (lu Pa- 
ce) che regge in braccio il piccolo Pluto (la Ric- 
chezza), destinata a celebrare la pace del 375 a.C. 
tra Atene e Sparta (si ricordano l'esemplare di 
Monaco, Antikensammlung, più completo. e 
quello acefalo e privo delle braccia di New York, 
Metropolitan Mus.); altre attribuzioni sono da ri- 
tenere del tutto congetturali. K. IL GIOVANE (attivo 
nella seconda metà del sec. Iv a.C.), nipote del 
precedente e figlio di Prassitele, fu autore tra l’al- 
tro di un ritratto in legno di Licurgo e dei suoi fi- 
gli e di una statua di Menandro (opera dalla qua- 
le non è certo che derivi un celebre ritratto, co- 
nosciuto da un cospicuo numero di copie). Delle 
statue in bronzo e in marmo che, secondo le fon- 
ti, scolpì per Coo insieme con il fratello Timar- 
chos, sono stati forse identificati alcuni frammen- 
ti (per es., una testa femminile ora al Mus. di 
Stoccarda). 

Kern Georg + Baselitz. 

Kersting Georg Friedrich (Giistrow 1785 - Meis- 
sen 1847) pittore tedesco. Dopo gli studi all’Acca- 
demia di Copenaghen, nell'ambiente in cui si sta- 
vano formando i maggiori pittori romantici tede- 
schi, si stabilì a Dresda (1808-18), dove strinse 
uno stretto rapporto di amicizia con C.D. Frie- 
drich, rapporto che fu fecondo di influenze reci- 
proche sul piano artistico. Dal 1818 diresse la se- 
zione pittorica della manifattura di porcellane di 
Meissen. K. appartiene alla prima generazione 
dei pittori romantici tedeschi, che elaborarono te- 
mi già appartenenti alla corrente «sentimentale» 
della letteratura del tempo, nell'intento di rcealiz- 
zare un'arte nazionale, in stretto rapporto con gli 
entusiasmi patriottici nati in seguito all’invasione 
napoleonica (K. stesso si arruolò volontario nel 
1813). Più che nei quadri di diretta ispirazione pa- 
triottica (Korner, Friesen e Hartmann in avansco- 
perta. \SI5, Berlino, Staatl. Mus.). le qualità mi- 
gliori di K. sono in evidenza nelle opere in cui raf- 
figurò la vita quotidiana della piccola borghesia 
tedesca attraverso l'esatta e amorosa del'inizione 
dell'ambiente e degli oggetti (caratteristica che 
sarà ampiamente sviluppata dai pittori Bieder- 
meier), giocando soprattutto sugli effetti di luce 
per la resa cli un'atmosfera immobile e silenziosa: 
La ricamatrice (1813, Weimar, Kunstmus.), Uo- 
mo che legge alla luce della lampada (1814, Win- 
terthur. Coll. Reinhart). 
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Kertész André (Budapest 1894 - New York 
1985) fotografo statunitense di origine ungherese. 
Cominciò il suo tirocinio di fotografo dilettante 
nel 1912. Nel 1923 si trasferì a Parigi, dove strinse 
amicizia con M. Chagall, Man Ray, B. Abbott, 
Brassat e collaborò alle maggiori riviste illustrate 
europee del tempo (fra cui «Vu», che inaugurò 
nel 1928 la formula adottata in seguito da «Life»). 
Trasferitosi a New York (1936), collaborò a «Vo- 
gue», «Harper's Bazaar», «House and Garden», 
«American Magazine». Tra le sue numerose pub- 
blicazioni: Parigi vista da André Kertész (1934), 
Distorsioni (1976), Dalla mia finestra (1981), serie 
di fotografie di Washington Square realizzate dal- 
le finestre del suo studio. Il linguaggio diretto del 
reportage e del fotogiornalismo convive in K. con 
una raffinata ricerca formale e spaziale che risen- 
te delle avanguardie del primo Novecento (dal 
costruttivismo al surrealismo), come nelle note 
«distorsioni» dei nudi femminili riflessi in specchi 
delormanti, e approda a un’«estetica dello sguar- 
do» tesa a cogliere aspetti insoliti della realtà e 
dettagli di vita quotidiana. 

Kessel Jan van + Van Kessel, Jan. 

Ketel Cornelis (Gouda 1548 - Amsterdam 1616) 
pittore olandese. Allievo di A. Blocklandt, dopo 
un periodo di attività a Parigi, a Fontainebleau e 
in Inghilterra, dove dipinse un ritratto della regina 
Elisabetta (1578, Londra, Nat. Portrait Gall.), ten- 
ne bottega ad Amsterdam. dove fu molto noto 
per i suoi ritratti di gruppo a figure intere (Gti ar- 
chibugeri, 1588, Amsterdam, Rijksmus.) e per 
composizioni allegoriche che manifestano i suoi 
stretti legami con la cultura manierista. 

Kettle Tilly (Londra 1735 - presso Aleppo 1786) 
pittore inglese. Compì gli studi a Londra e fu atti- 
vo nei Midlands. Nel 1768 si trasferì in India, pri- 
ma a Madras e poi a Calcutta, incontrando note- 
vole successo come ritrattista. Tornato in Inghil- 
terra nel 1776. dovette ripartire nel 1786 per man- 
canza di lavoro, ma morì durante il viaggio. via 
terra, verso l'India. 

Key Lieven Lievensz de (Gand 1560) ca - Haarlem 
1627) architetto fiammingo. Fu, dal 1595, archi- 
tetto municipale cli Haarlem, dove costruì la pesa 
pubblica (1597) e il mercato della carne (1603): a 


Anselm Kiefer 

«Hortus philosophoriun» (1982-91): 
emulsione, piombo su tela, cri 205 X380. 
Coll. priv. 


Leida edificò il municipio. Nelle sue opere fuse 
elementi della tradizione fiamminga con motivi 
rinascimentali. 

Keyser, De + De Keyser. 

khmer, arte + Indocina, arte dell”. 

Khnopff Fernand (Grembergen-lez-Termonde 
1858 - Bruxelles 1921) pittore, incisore e scultore 
belga. Interrotti gli studi di diritto all’Università di 
Bruxelles, studiò all'Accademia con X. Mellery, 
poi (1877) si recò a Parigi dove frequentò l'atelier 
di Lel'èvre e l' Académie Julian, entusiasmandosi 
per l’opera di E. Delacroix e di G. Moreau. In una 
prima fase K. fu originale e delicato pittore di in- 
terni e di ritratti (Ascoltando Schumann, 1883, 
Bruxelles, Mus. Royaux cles Beaux-Arts). Succes- 
sivamente, in rapporto con l’estetismo inglese 
(dal 1894 collaborò a «The Studio») e con gli am- 
bienti simbolisti belgi, divenne uno dei più raffi- 
nati esponenti del simbolismo figurativo europeo, 
non senza sfumature misticheggianti che gli veni- 
vano dal rapporto con i Rosacroce. Atmosfere ra- 
refatte e inquietanti (La città abbandonata, 1904, 
Bruxelles, Mus. Royaux des Beaux-Arts), ambi- 
gue figure di donne-sfingi o donne-angeli (L of- 


ferta, 1891, New York, coll. priv.; Medusa addor- 


mentata, 1896, Neuilly-sur-Seine, Coll. F. Labisse: 
La sfinge, 1896, Bruxelles, Mus. Royaux des 
Beaux-Arts: la modella è sempre la stessa. la so- 
rella dell'artista) caratterizzano la sua pittura, di 
grande raffinatezza tecnica. Anche le sculture ri- 
sultano estetizzanti nella preziosità dei materiali e 
dei colori ( Testa di medusa, Bruxelles, coll. priv.). 
Kiefer Anselm (Donaueschingen, Baden-Wiirt- 
temberg, 1945) pittore tedesco. Allievo di J. 
Beuys a Diisseldorf, dopo le iniziali ricerche con- 
cettuali basate su manipolazioni fotografiche, si è 
imposto dagli anni Settanta come uno dei più si- 
gnificativi rappresentanti della nuova pittura te- 
desca, con lavori di carattere nevespressionista. 
Le sue tele, per lo più di grandi dimensioni. sono 
dipinte con violente pennellate e densi impasti di 
colore dai toni prevalentemente grigi e bruni, in 
cui spiccano eterogenei inserti materici (sabbia. 
paglia, catrame, piombo) e talvolta scritte vergate 
a penna. ] suoi dipinti (raffiguranti soprattutto 
spazi architettonici deserti e paesaggi devastati 


Kienholz 


dal fuoco o dalla guerra) e, dagli anni Novanta, 
anche le installazioni e le sculture, sono carichi di 
allusioni alle tragiche vicende storiche della Ger- 
mania (il nazismo, l'Olocausto) e alla sua tradi- 
zione culturale (Wagner in primo luogo); vi si col- 
gono inoltre echi della mitologia teutonica (da 
Parsifal ai Nibelunghi) e un sentimento della na- 
tura tipicamente romantico (Parsifal, 1973, Zuri- 
o, Kunsthaus; Vie della sapienza del mondo: la 
Battaglia di Hermann, 1976-78, Eindhoven, Stede- 
lijk Mus.; Margarethe, 1981, Londra, coll. priv.; 
The World Ash, 1982, Stoccarda, Staatsgal.). 
Kienholz Edward (Fairfield, Washington, 1927 - 
Hope, Idaho, 1994) scultore statunitense. Autodi- 
datta, si trasferì a Los Angeles nel 1953, dove aprì 
una galleria d'avanguardia. Esordì con rilievi scul- 
torei astratti in legno policromo, sviluppati via via 
in dimensione fino alla scala ambientale degli en- 
vironments e dei teatrali tableaux degli anni Ses- 
santa che riproducevano contesti ed eventi, tra 
neodadaismo, pop art e suggestioni surrealiste. 
L'inserimento di calchi di figure umane e «ogget- 
ti trovati», detriti e reperti polimaterici della vita 
urbana, aggiunge all’iperrealismo dominante dei 
suoi assemblages una forte componente di conte- 
stazione ideologico-politica, con ricorrenti allusio- 
ni ai temi della morte e del degrado (Roxy's, 1961; 
L'attesa, 1964-65, New York, Whitney Mus. of 
American Art; Memoriale di guerra portatile, Co- 
lonia, Mus. Ludwig, 1968; Holdin' the dog, in col- 
laborazione con la moglie, 1986, Los Angeles, 
Mus. of Cont. Art). Tali elementi sono stati alla 
base delle numerose polemiche che, fin dalla pre- 
sentazione di una spettacolare e coinvolgente sce- 
na americana di linciaggio (Five car stud, 1969-71) 
a Documenta di Kassel nel 1972, hanno segnato il 
suo percorso. Dal 1972 ha lavorato in collabora- 
zione con la moglie Nancy Reddin (n. 1943), tra 
Berlino e Hope (Idaho). 
Kiesler Frederick (Vienna 1890 - New York 
1965) architetto, scenografo, pittore e scultore sta- 
tunitense. Frequentò i movimenti d'avanguardia 
europei e americani, trasferendosi definitivamen- 
te negli Stati Uniti nel 1926. Una serie di mostre e 
allestimenti prestigiosi (Parete scenografica, 1923, 
Berlino; Art of this Century Gall., New York, 
1942; Salle des superstitions, 1947, Parigi; World 
House Gall. of Art, New York, 1957) misero in 
luce la coerenza della sua ricerca, legata inizial- 
mente alla poetica di De Stijl (Manifesto del ten- 
sionismo, 1925) e sviluppatasi poi nel senso di una 
rottura dello spazio cubico tridimensionale per 
una continuità senza fine (end/essness) tra oggetto 
e spazio che lo circonda. Numerosi progetti e di- 
segni (Teatro senza fine, 1923-24; Città nello spa- 
zio, 1925; Teutro spaziale, 1931; Casa senza fine, 
1950), con successive revisioni: Grotta della Medi- 
tazione a New Harmony, Indiana, 1963) costitui- 
scono gli esiti di una ricerca caratterizzata dalle 
conformazioni fantastico-simbolico della materia, 
in una esibizione di fluidità che rifiuta ogni sche- 
ma tradizionale di organizzazione spaziale. L'o- 
pera di grande respiro portata da K. oltre lo sta- 
dio del progetto è il complesso del Santuario dei 
Rotoli della Bibbia a Gerusalemme (1958-65). 


Ernst Ludwig Kirchner 


«Albero sradicato» (1922): olio su tela, cm 100,3 X120. 
Hannover, Sprengel Museum. 


Kikutake Kiyonori (Kurume 1928) architetto 
giapponese. Esponente di primo piano del + 
Gruppo Metabolism, fondato dopo la Conferenza 
mondiale del Design (Tokyo, 1960), e docente al- 
la Scuola di architettura di Waseda, si è dedicato 
alla ricerca di nuovi impianti strutturali a dimen- 
sione metropolitana (Ocean City, progetto per 
una città galleggiante), sviluppando la lezione di 
Le Corbusier in senso fortemente espressivo. Fra 
gli edifici da lui progettati si ricordano la Sky 
House (1958), l'Hotel Tokoen a Yonaga (1965) e 
l'Hotel Pacific a Chigasaki (1967). 

Kirchner Ernst Ludwig (Aschaffenburg 1880 - 
Frauenkirch, Davos, 1938) pittore tedesco. Stu- 
dente di architettura alla Technische Hochschule 
di Dresda (1901-05), si appassionò alle arti figura- 
tive attraverso l'interesse per la pittura e l’incisio- 
ne del primo Cinquecento tedesco (L. Cranach il 
Vecchio e A. Diirer), le stampe giapponesi, la 
scultura negra (da lui stesso ripresa in piccole sta- 
tue lignee del 1912-14) e autori moderni come E. 
Munch, P. Gauguin e V. Van Gogh, di cui lo col- 
pirono l’immediatezza espressiva fondata sul li- 
nearismo e l’antinaturalistica accentuazione dei 
colori in chiave simbolico-psicologica. Su tali pre- 
messe di sensibilità e di cultura K. divenne il prin- 
cipale animatore del gruppo espressionista Die 
Briicke, fondato nel 1905 a Dresda. Accanto ai 
primi paesaggi e ritratti (Ragazza con ombrello 
giapponese, 1909-10, Diisseldorf, Kunstsammlung 
Nordrhein-Westfalen; Dresden - Friedrichstadt, 
1910, Hannover, Sprengel Mus.), caratterizzati da 
colori accesi e da deformazioni violentemente 
espressive, compaiono, a partire dal trasferimento 
dell'artista a Berlino nel 1911, le immagini urbane 
delle vie, dei ponti, dei caffè, del circo, dipinti a 
stesure più ampie, dove i colori, accostati con et- 
fetti drammaticamente dissonanti, assumono una 
funzione strutturante rispetto alla forma e al volu- 
me (Scena di strada berlinese*, 1913; Nel caffè- 
giardino, 1914; entrambi a Berlino, Briicke Mus.). 
Scioltosi Die Briicke, K. si avvicinò al Blaue Rei- 
ter, partecipando alla seconda mostra del gruppo 
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Se © O Oi‘: Et me n0à40qbiÈ@8m i  —1_FP-_>->&:& - --;«--;----' 


(Bianco e nero, Monaco, 1912) con disegni e inci- 
sioni. Nel 1915 si ritirò in Svizzera e negli anni suc- 
cessivi dipinse soprattutto paesaggi alpini, non pri- 
vi di allusioni simboliche (A/bero sradicato. 1922, 
Hannover, Sprengel Mus.; // gregge, 1938, Berlino, 
Briicke Mus.). A Davos gli è dedicato un museo. 
Kirili Alain + concettuale, arte. 

Kisling Moise (Cracovia 1891 - Bandol, Lione, 
1953) pittore polacco. Nel 1910) si trasferì da Cra- 
covia a Parigi, dove si accostò ai cubisti per diven- 
tare poi un protagonista dell’Ecole de Paris. La sua 
pittura, inizialmente cézanniana, è caratterizzata in 
seguito da fluidità e vivacità di toni, riconducibili al- 
la maniera espressionista diffusa negli anni tra le 
due guerre. Dipinse nudi femminili e patetici ritrat- 
ti anche sotto l’influsso di Modigliani, di cui fu ami- 
co (Ragazzo col maglione a righe, 1937, Ginevra, 
Mod. Art Foundation Oscar Ghez). 

Kitaj Ronald B. (Cleveland, Ohio, 1932) pittore 
statunitense attivo in Gran Bretagna. Nella cultura 
pop inglese la sua pittura rappresenta il risvolto 
più colto; dotata di una acuta vena narrativa e iro- 
nica, spesso intessuta di riferimenti sociologici, po- 
litico-ideologici e di spunti letterari, trae suggeri- 
menti anche dalle illustrazioni dei rotocalchi, dal 
fumetto e dalle immagini pubblicitarie (The Ohio 
Gang, 1964, New York, Mus. of Mod. Art). 
Kitchen Sink School (ingl., letteralmente «scuo- 
la del lavello di cucina») tendenza artistica svilup- 
patasi in Gran Bretagna negli anni Cinquanta; co- 
stituisce una sorta di aggiornamento del realismo 
inglese nella tradizione di W.R. Sickert. Sono a 
essa riconducibili i quattro pittori John Bratby 
(1928-92), Derrick Greaves (n. 1927), Edward 
Middleditch (n. 1923) e J. + Smith che rappre- 
sentarono la Gran Bretagna alla Biennale di Ve- 
nezia del 1956. Essi trattavano soggetti banali nel- 
l'intento di raffigurare semplicemente il vissuto 
quotidiano con un tono grigio dominante, benché 
talvolta ravvivato da colori primari. Bratby predi- 
ligeva interni domestici con tavoli ingombri di 0g- 
getti e stoviglie (Natura morta con patatine, 1954, 
Londra, Tate Gall.), Middleditch piante e anima- 
li (Pollo morto nel canale, 1955, Londra, Tate 
Gall.), Smith bambini solitari (// bagno del bam- 
bino, 1953, Londra, Tate Gall.), Greaves vedute 
urbane, gente e ambienti popolari (Sheffield, 
1953. Sheffield Arts Department). 

kitsch termine tedesco indicante generalmente 
oggetti o immagini caratterizzati da cattivo gusto, 
volgarità e compiacente sentimentalismo: dalle ri- 
produzioni di famose opere d’arte in miniatura o 
su oggetti di uso quotidiano ai souvenirs turistici e 
devozionali, ai gadgets e a certi arredi domestici. 
Miniaturizzazione del prototipo, contraffazione 
dei materiali. commistione e accumulo di stili, 
eclettismo formale, eccessi decorativi e ridondan- 
ze ornamentali sono tra le costanti morfologiche 
dell'oggetto k. che soddisfa i bisogni estetici di una 
larga fascia di pubblico attraverso un’imitazione 
edulcorata e pseudoartistica di originali autentici, 
fraintendendone e snaturandone il significato 
profondo. ll termine k. entrò in uso tra la seconda 
metà dell'Ottocento e i primi del Novecento. pe- 
riodo segnato dalla l'ioritura prima dello stile neo- 


gotico poi dell’art déco, per designare generica- 
mente prodotti che esibissero falsi valori estetici. 
Dagli anni Venti il termine fu applicato alla pro- 
duzione artistica in senso stretto e divenne ogget- 
to di un vasto dibattito sociologico e cultura- 
le. E del 1925 il saggio Sul kitsch dello storico del- 
l’arte F. Karpfen, approfondito in seguito sul pia- 
no ideologico da C. Greenberg in un articolo del 
1939 pubblicato sulla «Partisan Review»: in esso il 
critico sottolineava come il k. per la sua «facilità» 
venga promosso e utilizzato strumentalmente a fi- 
ni di propaganda dai regimi alla ricerca di un con- 
senso di massa, mentre la produzione dell’avan- 
guardia è avversata per il suo carattere élitario. 
Nel quadro delle analisi sulla crisi dell’autenticità 
dell’opera d’arte e sulle contraddizioni createsi, a 
partire dalla metà dell'Ottocento, tra etica bor- 
ghese e ambizioni estetiche della borghesia, W. 
Benjamin vede nel k. una conseguenza della ri- 
producibilità tecnica dell’opera d’arte, che la priva 
della sua «aura» di unicità e può condurre sia a 
una fruizione collettiva del prodotto artistico sia al 
k. del capolavoro riprodotto sugli oggetti di con- 
sumo 0 a quello delle manipolazioni di un'arte 
«per il popolo». H. Broch, nei saggi Note sul pro- 
blema del kitsch (1950) e Hofmannstahl e il suo 
tempo (1951), indica l’essenza del k. nella masche- 
ratura di un minimo di valori etici con un massimo 
di valori estetici, i quali, proprio perché mancanti 
di base etica, degenerano nel loro opposto e di- 
vengono fittizi. Il romanticismo ottocentesco, in 
quanto legato a temi sentimentali ormai inattuali 
rappresenta secondo Broch una fonte inesauribile 
di k. Nelle più recenti analisi di G. Dorfles e U. 
Eco. invece, il fenomeno del k. è messo in relazio- 
ne col diffondersi della civiltà industriale e della 
cultura di massa; il termine, infatti, è stato usato 
per qualificare anche le forme d’arte popolari (co- 
me i B-movies) e, in particolare, certo realismo di 
marca illustrativa e indulgenze aneddotiche (tra 
l’altro rappresentato dall'opera di pittori-illustra- 
tori americani come M. Parrish e N. Rockwell). 
Nell'ambito delle arti visive elementi k. si riscon- 
trano in diversi artisti: dal tardo Picabia, con i suoi 
dipinti realisti che ritraggono dive e toreri. al ma- 
turo de Chirico, che cita e replica le sue stesse ope- 
re come stereotipi della pittura metafisica, a Dalî 
nei suoi quadri con soggetti religiosi. In questi ar- 
tisti il ricorso al k. è per lo più deliberato e provo- 
catorio; su questa linea, è soprattutto la pop art. 
che si misura costantemente con i gusti e i valori 
della società di massa, a riabilitare in chiave ironi- 
ca l'universo semantico del k. A una nuova e pro- 
grammatica ripresa dell’iconografia k. si assiste 
poi dagli anni Ottanta nell’ambito della cultura 
del + postmoderno, per es. nella produzione di J. 
Koons, e in quella di alcuni architetti e designers 
come R. Venturi e A. Mendini. 

Klapheck Konrad (Diisseldorf 1935) pittore te- 
desco. Da una sorta di neosurrealismo si è volto a 
una figurazione «super-realista» che, mitizzando 
alcuni oggetti della tecnologia moderna (telefoni. 
macchine per cucire e per scrivere). avvicina il suo 
lavoro a poetiche pop (La bambinaia. 1964. Le- 
verkusen. Stàdtisches Mus.). 
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Klee Paul (Miinchenbuchsee, Berna, 1879 - Mu- 
ralto. Locarno, 1940) pittore svizzero. Figlio di un 
insegnante di musica, frequentò le scuole a Berna. 
Iscrittosi all'Accademia di Monaco, seguì le lezio- 
ni di F. von Stuck (1898-19), nel cui ambiente as- 
similò i principi dello Jugendstil. Al 1901-02 risale 
il primo viaggio (compiuto con lo scultore svizzero 
H. Haller) in Italia, sul quale l'artista lasciò acute 
osservazioni e giudizi nelle lettere indirizzate ai fa- 
miliari e nei Diari (1898-1918). Il suo lungo perio- 
do di formazione continuò nei successivi anni ber- 
nesi, dedicati insieme alla musica, alla grafica e al- 
la lettura di classici; in questo periodo (1902-06) 
ebbe occasione di vedere opere di W. Blake, G. 
Klimt, Goya e, durante un soggiorno a Parigi. di 
Leonardo e Rembrandt. Primo importante risul- 
tato del suo lavoro furono una serie di acqueforti 
(Vergine sull'albero. 1903; Attore n, 1904) e un 
gruppo di 26 acquerelli su vetro (Strada con carro, 
190)7. Cincinnati, F. Laurens Coll.). Soltanto nel 
1908 K. poté vedere opere di V. Van Gogh. P. Cé- 
zanne (il «maestro per eccellenza») e, in seguito, di 


Paul Klee 

1 «Paesaggio con uccelli gialli» (1923): 
acquerello, cm 35,5 X44. Svizzera, coll. 
priv. 

2 «Hammamet con moschea» (1914): 
acquerello, cm 20,5 X19. Parigi, Coll. 
Berggruen. 

3 «Strada principale e strade laterali» 
(part., 1929): olio su tela, cm 83 X607,5. 
Colonia, Wallraf-Richartz Muscum. 


H. Matisse e di altri esponenti della scuola france- 
se. La sua indagine parallela sulla grafica e sul co- 
lore continuò con una serie di disegni, tra i quali 
particolarmente impressionanti per intensità psi- 
cologica e deformazione espressiva, le illustrazioni 
per il Candide di Voltaire (// /ève le voile d'une 
main timide, 1911, Berna, Fondazione Klee). Nel 
1911 K. entrò in rapporto con gli artisti del Bla 
Reiter, con i quali espose l’anno successivo alla 
conda mostra berlinese del gruppo; a Parigf 

quentò R. Delaunay (del quale tradurràgg] ! 


mento e temporalità, du 
dell'immagine. Durante |’ 
con due amici pittori, Lg 
Tunisia, K. scoprì d defistlià N: colore: «Que- 


siamo una cosa sola. Sond 
con moschea, 1914, Parigi. 
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parte questi viaggi, l'artista condusse una vita rac- 
colta, di intenso lavoro, che gli consentì di lasciare 
una produzione molto vasta, in buona parte con- 
servata alla Fondazione di Berna a lui intitolata (si 
tratta di numerosi dipinti e incisioni e di 3000 dise- 
gni). L'ingresso di K. al Bauhaus di Weimar nel 
1920) rafforzò il suo metodo di analisi, consenten- 
dogli approfondimenti teorici, in relazione ai modi 
di costruzione dell'immagine (ovvero di combina- 
zione dei segni, delle superfici, dello spazio e della 
scala cromatica), che non entrarono mai in urto 
con la decisiva componente fantastico-inventiva 
dei suoi dipinti. Le sue lezioni di pittura al 
Bauhaus si tenevano parallelamente a quelle di 
Kandinski], al quale K. era legato da grande ami- 
cizia; con lui e O. Schlemmer partecipò all’esposi- 
zione e all'allestimento degli spettacoli che nel 
1923 si svolsero nella sede della scuola. Nel 1924, 
con Kandinskij, L. Feininger e A. Jawlensky, die- 
de vita al gruppo dei Blaue Vier,i Quattro Azzur- 
ri. Le numerose opere di questo periodo sono sta- 
te divise secondo i temi, che tuttavia riportano 
sempre al suo modo specifico di intendere il reale 
e di tradurlo in una parallela ed equivalente di- 
mensione costruita attraverso la combinazione di 
segni e colori, fondamentalmente derivata dall’os- 
servazione del «funzionamento» del mondo natu- 
rale Si tratta di immagini incantate e ricche di mi- 
stero, tutte di piccolo formato, in cui le zone di co- 
lore, spesso molto luminose, ordinate secondo 
strutture astratte, si accompagnano a sottili segni 
grafici ( Villa R., 1919, Monaco, Lenbachhaus; 7ea- 
tro botanico, 1924, Monaco, Lenbachhaus). I di- 
pinti raggiungono spesso una grande complessità 
tecnica, che rispecchia un alto grado di libertà nel- 
la scelta sia dei motivi e dei materiali, sia dei sup- 
porti, sia dei pigmenti colorati (Senecio, 1922, Ba- 
silea, Offentliche Kunstsammlung; L'avventura di 
una fanciulla*, 1922, Londra, Tate Gall.; Teatro di 
murionette, 1923, Berna, Fondazione Klee). Tra- 
sferitosi nel 1925 a Dessau, nella nuova sede del 
Bauhaus, K. riprese le sue considerazioni teoriche, 
e le espose in forma sistematica in appunti e scritti 
che per la maggior parte furono pubblicati soltan- 
to dopo la sua morte. Il programma pedagogico di 
K. (Quaderno di schizzi pedagogici, 1925) fu alla 
base delle lezioni da lui tenute in questi anni ( 7eo- 
ria della forma e della figurazione, 1956), che con 
la conferenza di Jena e i ricordati Diari 1898-1918 
(1957) costituiscono un corpus di scritti di estremo 
interesse per cogliere senso e sistematicità del suo 
lavoro artistico. Nel 1931, lasciato il Bauhaus, K. 
divenne professore all'Accademia di Diisseldorf e 
nel 1933, dopo la condanna nazista dell'«arte de- 
generata», si trasferì a Berna. La malattia che lo 
affliggeva (sclerodermia) rallentò il ritmo della sua 
ultima produzione, che acquistò un carattere più 
drammatico: i grossi segni neri si fanno essenziali e 
ossessivi e presentano funebri analogie con sbarre 
e simboli notturni: /rasela Dilcamara (1938). Po- 
vero angelo (1939). Demone (1939). Suonatore di 
timpano (1940), Morte e fuoco (1940), tutte a Ber- 
na, alla Fondazione Klee: Prigioniero (194), New 
York, F. Zimmerman Coll.). 

K. si colloca in primo piano tra quegli artisti mo- 


derni che hanno istituito fra teoria e prassi pittori- 
ca un rapporto rigoroso: determinando un territo- 
rio magico dove il controllo dei mezzi viene tra- 
dotto in infinite possibilità di forme fantastiche, 
K. può facilmente passare da un momento di 
espressività a uno di comunicazione delle proprie 
idee. Le cupe ossessioni che dovettero turbare la 
sua infanzia sì risolvono, nelle opere mature, in 
un'offerta all'uomo di felici immagini di sogno. La 
riflessione didattica ha un valore di verifica nei 
confronti del suo universo di segni significanti e 
non tocca mai negativamente la creatività e il con- 
tinuo scoprimento di nuove forme, che si realizza, 
nelle sue opere, attraverso l'unione dei principi 
generali con le caratteristiche particolari delle co- 
se: 1 fenomeni della natura, colori, forme, oggetti, 
fiori, giardini, uccelli; e con momenti particolari 
della mente e dell'esperienza umana: il ricordo, la 
speranza, la felicità. Il risultato è una conoscenza 
diversa della realtà e un'emozione nuova, come in 
una infanzia ritrovata. L'esposizione più chiara 
delle idee di K. è La confessione creatrice, scritta 
al ritorno dalla guerra. Tali richiami culturali ri- 
sultano indispensabili al fine di penetrare il signi- 
ficato delle sue opere, dei suoi segni graffiti, magi- 
ci, simbolici, delle zonature cromatiche, di tutti 
quei processi che regolano il mondo della costru- 
zione formale e la mettono in intimo rapporto con 
la volontà espressiva dell'artista. 

Kleihues Josef Paul (Rheine, Westfalia, 1933) ar- 
chitetto tedesco. Dopo esordi neobrutalisti e 
strutturalisti, dalla fine degli anni Sessanta ha ela- 
borato un autonomo linguaggio progettuale da lui 
stesso definito «razionalismo poetico». Dal 1979, 
come direttore dell'iga a Berlino (Mostra interna- 
zionale di architettura 1984-87) per le aree di nuo- 
va edificazione, ha promosso il recupero critico 
dei caratteri del tessuto storico urbano e il supera- 
mento del puro funzionalismo assumendo la ten- 
sione dialettica tra passato e presente come ele- 
mento portante della sua ricerca. Tra le sue opere, 
i laboratori del servizio sanitario a Berlino-Tem- 
pelhof (1969-76, 1970-83), l'ospedale di Berlino- 
NeukdblIn (1973-86), l'edificio residenziale a Berli- 
no-Kreuzberg (1988) e numerosi musei (dallo 
Sprengel Museum di Hannover, 1972. al Museo 
di Arte Contemporanea di Chicago. 1991-96), che 
gli hanno dato notorietà internazionale. 

Klein Alexander (Odessa 1879 - New York 1961) 
architetto russo. Terminati gli studi di architettura 
presso l'Istituto di ingegneria civile di San Pietro- 
burgo (1898-1904), si interessò ai problemi relativi 
alla progettazione di edifici pubblici e di insedia- 
menti residenziali e industriali, realizzando tra l’al- 
tro, con gli architetti L. Iljin e A. Rosenberg. l'o- 
spedale comunale della città (1908-16). Trasferito- 
si nel 1920) a Berlino, si dedicò all'edilizia residen- 
ziale di basso costo. elaborando metodi sistemati- 
cì e rigorosi per definire le caratteristiche degli al- 
loggi e per fondarne la progettazione su dati 
obiettivi (profondità dei corpi di fabbrica. distri- 
buzione e percorsi. suddivisioni funzionali e di- 
mensioni dei locali. rapporti tra superfici libere e 
arredate). Questi criteri vennero applicati special- 
mente nei quartieri Bad Diirrenberg (a Merse- 


Klein 


630 


Yves Klein 

« Ritratto-rilievo 
di Arman» 
(19062): bronzo 
dipinto su 
pannello dorato, 
cu 175 x92X20. 
Coll. priv. 


burg. Lipsia. 1927) e Fischtalgrund (a Berlino- 
Zehlendorf, 1928), che diventarono esempi famo- 
si del razionalismo tedesco (soprattutto il primo, 
un grosso insediamento pubblico di 1000 alloggi, 
basato su tipologie diverse: case unifamiliari, case 
a schiera, case a blocco-scala, case a ballatoio). Al- 
l'avvento del nazismo K. si trasferì prima in Fran- 
cia (1933) e poi in Palestina (1935), dove continuò 
un'intensa attività progettuale e di insegnamento. 
Klein William (New York 1928) fotograto e cinea- 
sta statunitense. Cominciò a fotografare all’inizio 
degli anni Cinquanta, dopo studi di sociologia e di 
pittura a Parigi. Nel 1956 pubblicò il volume New 
York: i contrasti della metropoli sono resi median- 
te contrapposizioni violente di bianchi e neri, 
deformazioni indotte dall'uso del grandangolo, 
punti di vista non ortodossi, che influenzarono 
un'intera generazione di fotografi. Dal 1955 al 
1965 ha lavorato per «Vogue». Dalla fine degli an- 
ni Cinquanta si è dedicato anche al cinema (Cus- 
sius the Great, 1965. sul campione di pugilato 
Muhammad Ali Lotn du Vietnam, 1967, con A. 
Resnais, J.-L. Godard e altri). Tra le sue pubblica- 
zioni: Roma (1960), Mosca (1964), Tokvo (1964). 
Klein Yves (Nizza 1928 - Parigi 1962) pittore (ran- 
cese. Autodidatta, figlio di pittori, si formò a Nizza 
frequentando Arman e il poeta C. Pascal e guada- 
gnandosi da vivere con l'insegnamento dello judo. 
La sua produzione artistica sì è sviluppata sulla ba- 
se di interessi di carattere esoterico e teosolico, 
che vanno dalle dottrine alchemiche dei Rosacro- 
ce alle arti marziali giapponesi alla spiritualità 
buddhista. inquadrate in una visione mistico-filo- 
sofica dell'esistenza (conferenza del 1959 alla Sor- 
bona: L'evoluzione dell'arte e dell'architettura ver- 
so l'immuteriale). Ciò ha corrisposto, in pittura. al- 
l'eliminazione della rappresentazione a vantaggio 
di una rigorosa monocromia (mostra del 1955 a 
Parigi). dove i colori puri — il carminio. l'oro e so- 
prattutto il vibrante blu oltremare da lui stesso 
ideato e brevettato (1kB: International KIcin Blue) 
— sono intesi come veicoli di assoluto e di energie 
cosmiche. «paesaggi della libertà». Nel 1958 pre- 
sentò a Parigi presso la Gall. di I. Clert la provoca- 


toria esposizione che aveva per protagonista // 
vuoto. Nel 1960 partecipò alla fondazione del 
Nouveau Réalisme, di cui ha espresso l’orienta- 
mento più radicale: nello stesso anno con il Salto 
nel vuoto, in cui si lanciava da una finestra a brac- 
cia spiegate sulla strada, diede corpo. non senza 
ironia, alla sua tensione verso l'infinito. Tra i suoi 
lavori, oltre ai monocromi (1946-58), sono da ri- 
cordare le antroponicirie (1958-60), impronte su 
carta dei corpi nudi di modelle dipinte di blu 
(«pennelli viventi»), le spugzie (1960-61) che im- 
pregnate di colore divengono esse stesse parte del 
dipinto, le cosmogonie (1960-61), i fitochi ovvero 
combustioni di cartoni d'amianto (1961), proget- 
ti di sculture d’aria (1962), i busti-ritratto a rilievo 
di artisti amici ottenuti con calchi a presa diretta. 
Un considerevole nucleo di sue opere è conserva- 
to nel Mus. d'Arte Mod. di Nizza. E autore anche 
di componimenti musicali: Prima sinfonia mono- 
tona (1947) e Sinfonia monotona n. 2 (1962). 
Kleitias o Clizia (secondo venticinquennio del 
sec. vi a.C.) pittore e ceramista attico che dipinse 
nella tecnica a figure nere. Il suo lavoro è docu- 
mentato, oltre che da opere minori, da un grande 
cratere (cm 60 di altezza e m 1,81 di circonferen- 
za) noto come «Vaso Frangois» (Firenze, Mus. 
Archeologico), rinvenuto nel 1844 da A. Francois 
in una tomba etrusca di Chiusi. Sul vaso, modella- 
to dal vasaio Ergotimo, sono rappresentate in sei 
fasce orizzontali scene tratte dalla mitologia e dal 
ciclo eroico (le nozze di Peleo e Teti, la caccia al 
cinghiale calidonio, Achille e Troilo, i giochi f'une- 
bri in onore di Patroclo, il combattimento dei pig- 
mei con le gru, Teseo e Arianna ecc.), con segno 
elegante e preciso che diventa cura minuziosa per 
i dettagli, come le iscrizioni che identificano i sin- 
goli personaggi, e i ricami delle vesti. Le figure so- 
no severe e il ritmo narrativo equilibrato, ma pri- 
vo di senso del movimento. 

Klenze Leo von (Bockenem 1784 - Monaco 1864) 
architetto tedesco. Allievo di F. Gilly. si formò a 
Parigi sugli esempi di J.-N. Durand. L'incontro 
con Ludwig 1, principe e poi re di Baviera, che con- 
divideva la sua passione per l'antico, gli fruttò 
un'alta posizione ufficiale alla corte e fece di lui il 
protagonista del rinnovamento urbanistico di Mo- 
naco. Sono opera sua la grande Ludwigstrasse 
(iniziata nel 1817). la sistemazione della K6nig- 
splatz coni classicheggianti edifici della Gliptoteca 
(1816-30) e dei Propilei (1846-60). la facciata meri- 
dionale della Residenz (1826-35, ispirata a Palazzo 
Pitti) e il solenne edificio dell’Alte Pinakothek 
(1826-36. pure in stile rinascimentale). Tipico del- 
la concezione, insieme archeologica e romantica. 
della grecità elaborata da K. è il Walhalla presso 
Regensburg (1831-42), tempio agli eroi della Ger- 
mania. in rigorose l'orme doriche. 

Kleomenes o Cleomene (sec. 1 a.C. - sec. 1 d.C.) 
nome di una famiglia cli scultori greci. Il primo, f'i- 
glio di Apollodoro. è noto per l'’Afrodite dei Me- 
dici (Firenze. Uffizi). copia fedele di un originale 
del primo ellenismo: il secondo. suo figlio. è auto- 
re del cosiddetto «Germanico» del Louvre. riela- 
borato dal modello dell'H/ermes Loghios. Il terzo, 
attivo nell'Italia settentrionale, firma (del'inendo- 
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sì «ateniese») una statua panneggiata frammen- 
taria rinvenuta a Piacenza e ivi conservata al Mus. 
Civ., e un’ara con sacrificio di Ifigenia (Firenze, 
Uffizi). A lui è attribuito anche il gruppo delle Te- 
spiadi. che secondo Plinio decorava la biblioteca 
dii Asinio Pollione. L'attività della famiglia costi- 
tuisce un'autorevole testimonianza del dilfonder- 
si del gusto eclettico ellenizzante in Italia, anche 
in ambiente municipale. 

Kleophrades (o Cleofrade), Pittore di (fine sec. 
VI - primo venticingquennio sec. v a.C.) ceramo- 
grafo attico. Attivo nella generazione successiva a 
quella che introdusse la tecnica delle figure rosse, 
da lui usata anche se conserva elementi e partico- 
lari tipici dello stile a figure nere, primeggiò nella 
decorazione sia dei grandi vasi (crateri, anfore, 
pelrkat ecc.) sia ci coppe. Al senso monumentale 
della composizione, ereditato dal maestro Euthy- 
mides, aggiunge grande slancio e vitalità nelle fi- 
gure, specie nella resa del nudo e nella linea di 
contorno dei corpi. Abbondano nella sua produ- 
zione i temi mitici, soprattutto quelli del ciclo 
troiano (idria Vivenzio, con una scena di 
Ilioupérsis, Mus. Archeologico Naz. di Napoli), 
ma anche le scene di palestra. 

Klerk Michel de (Amsterdam 1884-1923) architet- 
to olandese. Collaboratore di P.J.H. Cuypers, fu 
uno dei principali esponenti del gruppo formatosi 
verso il 1910 intorno alla rivista «Wendingen», no- 
to come Scuola di Amsterdam. Impegnato nel rin- 
novamento della tradizione architettonica olande- 
se, partecipò alla realizzazione del quartiere Am- 
sterdam Sud, progettato da H.P. Berlage. Fra le 
sue opere: blocco di abitazioni Eigen Haard (Am- 
sterdam, 1921), mercato dei fiori (Aalsmer, 1922), 
circolo dei canottieri De Hoop sull’ Amstel (1923). 
Klimt Gustav (Baumgarten, Vienna, 1862 - Vien- 
na 198) pittore austriaco. Figlio di un orafo e in- 
cisore, studiò alla Scuola di arti e mestieri di Vien- 
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na, partecipando fin dal 1879 a lavori di decora- 
zione in collaborazione con il fratello Ernst e con 
F. Matsch (soffitto nelle terme di Karlsbad, 1880); 
soffitto e lunette della scala del Burgthcater di 
Vienna, 1886). Queste impresc collettive. larga- 
mente influenzate dai modi di H. Makart, valsero 
a K. i primi riconoscimenti ufficiali e l'importante 
incarico delle decorazioni dell'aula magna dell U- 
niversità di Vienna (1893), la cui travagliata ese- 
cuzione fu accompagnata da accese polemiche 
per l’audacia della concezione simbolica e deco- 
rativa. Tra i fondatori, nel 1897. della Secessione 
viennese, ne divenne rapidamente la personalità 
dominante, svolgendo un’intensissima attività sul 
piano organizzativo come su quello artistico (ma- 
nifesti delle mostre, illustrazioni per la rivista 
«Ver Sacrum»). Viaggiò molto e tenne mostre di 
successo a Parigi, Dresda, Berlinoe in Italia. dove 
a Ravenna studiò il mosaico. Nel 1917, a ricono- 
scimento del suo prestigio internazionale, fu elet- 
to membro onorario delle accademie di belle arti 
di Vienna e di Monaco. Dimenticata per un certo 
periodo dalla critica, la sua opera è stata riscoper- 
ta nell'ambito della rivalutazione dell’+ art nou- 
veau, in cui perfettamente si colloca il suo decora- 
tivismo influenzato dal gusto e dalla cultura del 
simbolismo europeo, da G. Moreau a F. Khnopff, 
da M. Klinger a F. Hodler (Nuda Veritas, 1899, 
Vienna, Osterreichische Nationalbibliothek: Giu- 
ditta, 1901, Vienna, Osterreichische Gal.). La 
composizione ritmica, l'accentuato linearismo, 
l’uso di colori smaltati e materiali preziosi. uniti a 
uno sconcertante realismo espressivo delle figure, 
immettono nei grandi cicli decorativi (flosofta, 
Medicina e Giurisprudenza, per l'Università di 
Vienna, 1900-02; Fregio di Beethoven* per la mo- 
stra della Secessione del 1902) complessi conte- 
nuti simbolici ed esoterici. Le tecniche e i mate- 
riali che K. usa sono quelli delle arti applicate (l’o- 


1 «[titratto di Adele Bloch-Bauer» (1907): olio su tela, cm 138x138. Vienna, Osterreichische Galerie. 2 «La vergine» 


(1913): olio su tela, con 190x200. Praga, Narodni Galerie. 
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ro, l'argento, il mosaico), ma l’ornamento non è 
più marginale rispetto al soggetto, bensì, enfatiz- 
zato, ne diviene il centro. Con il fregio di Palazzo 
Stoclet a Bruxelles (1905-09: L'attesa, L'abbrac- 
cio, entrambi Vienna, Osterreichisches Mus. filr 
angewandte Kunst), il processo di simbolizzazio- 
ne attraverso l'elemento decorativo è compiuto, e 
sottolineato anche nella tematica. Anche nei coe- 
vi Le tre età della donna (1905, Roma, Gall. Naz. 
d'Arte Mod.) e // bacio (1907-08, Vienna, Oster- 
reichisches Gal.) i rari volti, di un contrastante na- 
turalismo, si incastonano come gemme in un intri- 
co di materie preziose e rilucenti. Un’opera quasi 
contemporanea è La Morte e la Vita (Vienna, coll. 
priv.), dipinta nel 1908, ma ritoccata nel 1912, 
quando K. sostituì l'oro dello sfondo con un blu 
intenso: essa segna un'ulteriore evoluzione del- 
l’arte di K., che dopo il cosiddetto «periodo dora- 
to» viene ora sfruttando le qualità espressive del 
colore. Il dinamismo e i contrasti cromatici che in- 
novano la sua pittura (La vergine, 1913, Praga, 
Nérodni Gal.. La sposa, 1917-18, coll. priv.) de- 
nunciano una chiara apertura verso le correnti 
espressioniste e un intenso rapporto di scambio 
di esperienze con i due maggiori esponenti au- 
striaci del movimento, O. Kokoschka e E. Schiele, 
con i quali K. era entrato in contatto fin dal 1907. 
Disegnatore instancabile e di straordinaria finez- 
za, K. fu anche autore di affascinanti ritratti fem- 
minili (ritratti di Fritza Riedler, 1906 e di Adele 
Bloch-Bauer, 1907, Vienna, Osterreichische Gal.) 
e di opere paesaggistiche (/solu sull'Attersee, 1901, 
New York, coll. priv.: La foresta di betulle, 1902, 
Dresda, Modern Gal.; // viale nel parco del castel- 
lo di Kammar, 1906, Vienna, Osterreichische 
Gal.), nelle quali la ricchezza lussureggiante della 
vegetazione riempie l’intero spazio della tela. 
Kline Franz (Wilkes-Barre, Pennsylvania, 1910) - 
New York 1962) pittore statunitense. Studiò alla 
Boston University e alla Heatherlys Art School 
di Londra. Tornato a New York nel 1939, vi tenne 
la prima personale nel 1950), imponendosi imme- 
diatamente come uno dei protagonisti della ac- 
tion painting (C/ief. 1950, New York, Mus. of 
Mod. Art). Fin dagli inizi la città è il tema preva- 
lente della sua pittura: New York soprattutto, con 
il suo traffico e le scene di vita metropolitana; an- 
che nell'opera astratta della maturità, i grandi 
montanti neri e i larghi gesti che compongono i 
suoi quadri esprimono | vasti spazi, le tensioni, le 
contraddizioni. ma anche la bellezza dell'immen- 
sa metropoli. Nelle opere eseguite tra il 1930 e il 
1946. ancora figurative, si avvertiva l'influsso del- 
la pittura di J. Sloan e dei romantici Blakelock e 
A.P. Rvder: il successivo avvicinamento al cubi- 
smo lo preparò all’astrazione, realizzata attraver- 
so la traduzione in ideogrammi del motivo reale 
dal quale prendeva spunto e. col passare del tem- 
po. attraverso una sorta di scrittura sempre più 
automatica. 

Klingender Francis Donald (Goslar. Bassa Sas- 
sonia, 1907 - Hull 1955) storico dell’arte inglese. 
Nato in Germania da famiglia inglese che rientrò 
in patria nel 1925. si formò alla London School of 
Economics e ottenne la cattedra di sociologia al- 


l’University College di Hull nel 1948. Testo fon- 
damentale di K. e di innovativo impatto al mo- 
mento della pubblicazione nel 1947, Arte e rivolu- 
zione industriale mette a fuoco i rapporti fra arte e 
tecnologia e affronta questioni di produzione, di- 
stribuzione e ricezione dell’arte nella società in- 
dustriale. Tra le altre pubblicazioni: Hogarth e la 
caricatura inglese (1944), Goya nella tradizione 
democratica (1948), Animali nell'arte e nel pensie- 
ro alla fine del medioevo (1971). 
Klinger Max (Lipsia 1857 - Grossjena 1920) scul- 
tore, pittore e incisore tedesco. Frequentò la Scuo- 
la di belle arti di Karlsruhe; a Berlino fu allievo di 
Gussow e lavorò nello studio di Bòcklin. Dal 1875 
si dedicò alle incisioni, che pubblicò in 13 cicli — i 
più noti sono Eva e il futuro (1880), Un guanto 
(1881), Una vita (1884), Della morte (1889 e 1909) 
— ricchi di una tensione visionaria che piacque ai 
surrealisti e a de Chirico. Nel 1882 decorò la Villa 
Albers a Steglitz (le pitture sono ora nei musei di 
Berlino e di Amburgo). Visse a Parigi (1883-86), 
dove studiò le opere di Goya, G. Doré e P. Puvis 
de Chavannes e continuò a dedicarsi alla pittura 
(Giudizio di Paride, 1886, Vienna, Kunsthistori- 
sches Mus.), e a Roma, dove cominciò a interes- 
sarsi di scultura. Dopo una fase influenzata da Ro- 
din, reagì all’idealismo con l’eloquenza realistica — 
ma anche, spesso, virtuosisticamente retorica — dei 
suoi pezzi più noti: testa di Nietzsche (1902, Wei- 
mar, Nietzsche Archiv), monumento a Beethoven 
(1902, Lipsia, Mus. der Bildenden Kiinste), testa 
di Wundt (19)8, Mannheim, Kunsthalle). 
Klint Kaare (Copenaghen 1888-1954) architetto 
danese. Collaboratore del padre, PEDER WILHELM 
(1853-1930), e di C. Petersen, è l'autore della si- 
stemazione del Museo Thorvaldsen e del Museo 
d'Arte Decorativa (ricavato dalla trasformazione 
del Frederiks Hospital) a Copenaghen. E noto so- 
prattutto per avere avviato, con le sue ricerche 
sulla produzione artigianale e industriale di og- 
getti, lo sviluppo del design scandinavo. 
Klocker Hans (Gais?, notizie 1477-1500) scultore 
e pittore tirolese. Attivo a Bressanone, dove di- 
resse un'importante bottega e fu anche borgoma- 
stro nel 1497-98, scolpì numerosi altari a sportelli 
ricordati nei documenti, ma solo in parte conser- 
vati (Altare della Madonna, 14%) ca, Pinzon. San- 
to Stefano; Altare della Natività, 1500, Bolzano, 
chiesa dei Francescani), opere che dipendono dal- 
la tradizione sveva (H. Multscher) e da quella lo- 
cale dominata dalla figura di M. Pacher, rispetto a 
cui segnano un'evoluzione nello sviluppo fiam- 
meggiante e curvilineo dell'apparato decorativo. 
Benché ricoprisse la carica di pittore di corte del 
principe-vescovo. non è sicuro che gli spettino le 
parti dipinte degli altari da lui realizzati. 
Klossowski de Rola Balthasar + Balthus. 
Knapton George (Londra 1696-1778) pittore e 
incisore inglese. Allievo di J. Richardson, iniziò la 
sua attività come ritrattista. Nel 1725 compì un 
viaggio in Italia, soggiornando in particolare a 
Roma e a Venezia ed eseguendo incisioni da di- 
pinti e disegni di artisti dei secc. xvi e xvi, soprat- 
tutto da disegni di paesaggio del Guercino. Ri- 
scosse buon successo come ritrattista. ma non Sì 
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conoscono sue opere successive al 1755. Conside- 
rato eccellente «conoscitore», nel 1765 fu nomi- 
nato sovrintendente e conservatore delle Coll. 
Reali. 

Kneller Godfrey (Lubecca 1646/49 - Londra 
1723) pittore inglese di origine tedesca. Visse dap- 
prima a Leida; dal 1676 fu attivo in Inghilterra. 
Allievo di F. Bol, un discepolo di Rembrandt, 
completò la sua educazione con un soggiorno in 
Italia (1672-75) dove guardò in particolare alle 
opere del Maratta e del Baciccio. E famoso, oltre 
che per la sua scuola di pittura, per la sua vastissi- 
ma produzione di ritratti alla moda, influenzati 
dai modi di P. Lely e spesso convenzionali, ma a 
volte ben caratterizzati e vivaci (Matthew Prior, 
Cambridge, Trinity College; serie delle Belle, 
Hampton Court). 

Knobelsdorff Georg Wenceslaus von (Kuckédel 
1699 - Berlino 1753) architetto e pittore tedesco. 
E soprattutto noto per l’attività svolta al servizio 
di Federico il Grande. Nelle sue opere riprese 
motivi palladiani ed elementi della tradizione 
classicista, prediligendo tuttavia negli interni una 
decorazione rococò (teatro di corte di Berlino, 
1741: ala orientale del castello di Charlottenburg, 
1740-43; Teatro dell'Opera sulla Unter den Lin- 
den, a Berlino, 1741-43; castello di Sans-Souci, 
presso Potsdam, 1745-47, per il quale lo stesso Fe- 
derico ll aveva preparato gli schizzi). 

Knoller Martin (Steinach 1725 - Milano 1804) pit- 
tore austriaco. Di formazione tardobarocca, non 
abbandonò il suo modo di dipingere arioso, dalla 
pennellata vivace, quando si avvicinò al neoclassi- 
cismo: dapprima a Roma, dove venne in contatto 
con J.J. Winckelmann e A.R. Mengs (1755 ca), 
poi a Milano, dove si stabilì nel 1765 dipingendo 
soprattutto a Palazzo Reale e in palazzi patrizi 
(Litta, Greppi, Belgioioso) e svolgendo intensa 
attività di ritrattista. Fu anche in Alto Adige e nel 
Tirolo, dove eseguì, tra l’altro, affreschi nella chie- 
sa di Gries e nel Palazzo Fugger di Innsbruck 
(1785). 

Knowles Alison + Fluxus. 

Kobke Christen (Copenaghen 1810-48) pittore 
danese. Soggiornò in Italia dal 1838 al 1840. Allie- 
vo del neoclassico Ch.W. Eckersberg, da cui de- 
rivÒ l'interesse per la luce, le atmosfere e le archi- 
tetture monumentali, fu ritrattista efficace e sensi- 
bile (// pirtore Sodring, 1832, Copenaghen, Hir- 
schprung Gal.) e delicato pittore di paesaggi, tra i 
più notevoli, per leggerezza di tocco e senso del 
colore, della pittura romantica danese (// Ponte 
Nord della cittadella, 1834, Copenaghen, Ny Carl- 
sberg Glyptotek; Veduta del lago Sortedam, 1838, 
Copenaghen, Mus. Reale di Belle Arti). 

Kobro Katarzyna (Mosca 1898 - L6dzZ 1951) scul- 
trice polacca di origine russa. Terminati gli studi 
agli Svomas di Mosca, nel 1920 si trasferì a Smo- 
lensk, dove realizzò una prima serie di originali e 
anticipatrici Costruzioni sospese in nastri metallici 
piegati e aderì al gruppo Unovis. Nel 1921 sposò il 
pittore e critico W. Strzemiriski: partiti illegal- 
mente alla volta di Parigi l’anno seguente, i due fi- 
nirono col fermarsi in Polonia, dove la K. parte- 
cipò all'attività dei locali gruppi costruttivisti 


(Blok, Praesens) risentendo però anche l’influsso 
del suprematismo e realizzando Sculture astratte 
(1924) e Composizioni spaziali in metallo, legno e 
fibra di vetro (1925-33). Nel frattempo, sì prodi- 
gava col marito per costituire una collezione d’ar- 
te contemporanea internazionale, che nel 1931 di- 
venne la Gall. d'Arte Mod. di L6dZ (oggi sede di 
numerose opere dell’artista). Nel 1933 aderì ad 
Abstraction-Création. Dopo la parentesi della 
guerra, riprese l’attività nel 1948, con un'ultima 
serie di sculture figurative di matrice tardo-cubi- 
sta, i Nudi. 

Koch Gaetano (Roma 1849-1910) architetto ita- 
liano. Nipote del pittore austriaco Joseph Anton, 
fu esponente di primo piano della corrente neori- 
nascimentale. Realizzò a Roma importanti opere 
ispirate a solenni e asciutti modi neocinquecente- 
schi (Palazzo della Banca d'Italia, 1886-94; Palaz- 
zo Ludovisi-Piombino); la sua opera più nota è la 
sistemazione di piazza dell’Esedra (1888-1902). 
Koch Joseph Anton (Obergibeln 1768 - Roma 
1839) pittore austriaco. Fu allievo della Karlschu- 
le di Stoccarda, che abbandonò nel 1791 per re- 
carsi a Strasburgo e poi in Svizzera (1792-94). Nel 
1795 giunse a Roma: qui, sotto l'influenza del da- 
nese J.A. Carstens, sviluppò uno stile paesaggisti- 
co che componeva motivi classicisti con l’espe- 
rienza diretta del paesaggio alpino. Quasi tutti i 
suoi dipinti contengono scenari reali derivati dal- 
le native Alpi tirolesi o scorci della campagna in- 
torno a Roma o del prediletto Olevano (presso 
Subiaco): Ruth e Booz nel campo (1803 ca, 
Schweinfurt, Coll. Georg Schîàfer), Paesaggio 
eroico con arcobaleno (1815, Monaco, Neue Pin.), 
La cascata dello Schmadri (1811, Lipsia, M us. der 
Bildenden Kénste). K. fu amico di B. Thorvald- 
sen e dei nazareni, con i quali collaborò agli affre- 
schi delle sale del Casino Massimo, dipingendo le 
scene del Purgatorio e dell'Inferno nella sala di 
Dante (1825-28). Questi temi erano familiari a K., 
che già nel 1800 aveva cominciato a disegnare epi- 
sodi della Divina Commedia con l’idea di pubbli- 
carne un’edizione illustrata (Paolo e Francesca, 
disegno a penna e inchiostro su matita, Dresda, 
Kupferstichkabinett). I suoi affreschi dal disegno 
nitido, dal colore freddo e dissonante, furono fon- 
damentali per l'avvio del purismo italiano. 

Koch Pyke (Beek, Nimega, 1901 - Wassenaar 
1991) pittore olandese. Cominciò a dipingere da 
autodidatta nel 1927, sotto l'influenza dei realisti 
Ch. Toorop e C. Willink, e in breve tempo si af- 
fermò con una pittura, basata sulla conoscenza di 
tecniche antiche, che fece di lui una figura di pri- 
mo piano nel panorama artistico olandese. La sua 
maniera, inizialmente di matrice surrealista (Don- 
na con granmo fono, 1928. coll. priv.). si caratte- 
rizza per l'analiticità della figurazione. tra Nuova 
Oggettività e realismo magico. esercitata. oltre 
che sul ritratto. su soggetti legati alla vita dei bas- 
sifondi urbani (7iro a segno. 1931. Rotterdam. 
Mus. Bovymans-Van Beuningen). 

Koetsu Honnami (1558-1637) pittore giappone- 
se. Il suo vero nome era Taga. ma. adottato dalla 
famiglia Honnami. ne assunse il cognome: ma è 
noto anche con altri nomi. tra i quali Taikyvoan. Ji- 
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1 «Ritratto del professor Forel» (1910): olio su tela, cm 71 X58. Mannheim, Kunsthalle. 2 «Il potere della musica» (1919): 


olio su tela, cm 100 x151,5. Eindhoven, Stedelijk Museum. 


tokusai, Tokuyiisai. Oltre che alla tradizionale at- 
tività familiare di esperto in spade e lame da guer- 
ra, si dedicò a molte attività artistiche, raggiun- 
gendo in ciascuna di esse un alto livello qualitati- 
vo. Studiò la calligrafia creando una sua maniera 
personale, dove risultano assimilati anche gli stili 
del cinese Wang Hi-che e dei giapponesi Kùkai e 
Ono-no Michikaze, dell’epoca Heian. Con la sua 
scrittura, molto decorativa, basata sulle variazioni 
di spessore del tratto, ornò anche rotoli dipinti da 
- Sotatsu (per es., Cervi, Seattle Art Mus.), e se- 
gnò il rinascimento della calligrafia Heian. La tra- 
dizione lo dice pittore di grande originalità e valo- 
re (ma nessuno dei suoi dipinti ci è pervenuto). Fu 
anche ceramista (pur dichiarandosi egli stesso un 
dilettante) e modellò e verniciò vasellame per la 
cerimonia del tè. Pochissime sono le opere sicura- 
mente autentiche giunte fino a noi di questo arti- 
sta eccezionale, il quale infuì in misura rilevante 
su Sotatsu, Korin, Hoitsu ecc. ricordiamo il Fi 
nahashi-makie Suzuri-bako (scatola per inchio- 
stro con ponte e battello, Tokyo, Mus. Naz.), e la 
ciotola per il tè ora a Washington, Freer Gall. of 
Art. 

Kokoschka Oskar (Pòchlarn 1886 - Montreux 
1980) pittore austriaco. Formatosi alla Scuola di 
arti decorative di Vienna nel clima della Secessio- 
ne, fu in diretto contatto con G. Klimt, cui dedicò 
le sue prime incisioni (Sogni di fanciulli, 1908); 
contribuirono alla definizione dei suoi modi l'igu- 
rativi anche la tradizione del tardo barocco au- 
striaco (F.A. Maulbertsch, in particolare) e la pit- 
tura eccitata. corposa di L. Corinth. L'amicizia 
con l'architetto A. Loos. che lo introdusse nei cir- 
coli culturali radicali, l'ammirazione per E. Mun- 
ch. per i fauves e per i pittori del gruppo Die 
Briicke situano il suo lavoro nell’ambito della cul- 
tura dell'espressionismo: suo. fra l'altro. è Assas- 
sino, speranza delle donne, pubblicato nel 1910 e 
considerato il primo dramma veramente espres- 
sionistico. K. collaborò poi alla rivista d'avanguar- 
dia «Der Sturm» di Berlino (1910) e fu presente 
alle mostre del Blaue Reiter a Monaco (1912). 


Già nei suoi primi ritratti (Ritratto del professor 
Forel, 1910, Mannheim, Kunsthalle; Tila Du- 
rieux, 1910, Colonia, Wallraf-Richartz Mus.) sono 
presenti una forza di penetrazione psicologica e 
una violenza cromatica decisamente espressioni- 
ste. In effetti, pur non aderendo ufficialmente ai 
programmi del gruppo, K. creò in quegli anni 
un’opera sia pittorica (La sposa del vento, 1914, 
Basilea, Kunstmus.; // potere della musica, 1919, 
Eindhoven, Stedelijk Mus.), sia letteraria e tea- 
trale (La sfinge e lo spaventapasseri, 1917), che 
dev'essere considerata come uno dei massimi esi- 
ti dell’espressionismo. Dopo la guerra K. insegnò 
all'Accademia di Dresda (1917-24), dove ebbe 
modo di studiare Rembrandt e la pittura antica e 
si interessò alla scenografia. Nel 1917 espose alla 
Gall. Dada di Zurigo con M. Ernst, P. Klee e V. 
Kandinski]; nel 1922 partecipò con dodici opere 
alla Biennale di Venezia. Fu, in diversi viaggi e 
soggiorni, a Parigi, in Africa, in Irlanda, in Scozia, 
in Egitto, a Istanbul, a Gerusalemme. Nel 1934, 
dopo la confisca della sua opera da parte delle au- 
torità nazionalsocialiste come «arte degenerata», 
riparò a Praga, dove dipinse le sue prime compo- 
sizioni allegoriche (L'uovo rosso, 1939-41; Ansch- 
luss. Alice nel paese delle meraviglie, 1939, en- 
trambi in coll. priv.); successivamente si trasferì a 
Londra. Già a partire dagli anni Venti la sua pit- 
tura si è progressivamente allontanata dalle tema- 
tiche legate all’analisi psicologica e al subconscio 
per privilegiare la trattazione pittorica di grandi 
spazi (paesaggi e vedute di città) nei termini di un 
acceso necimpressionismo. 

koîlon la + cavea del teatro greco. 

Kolar Jiti (Protivin, Boemia, 1914) artista ceco. 
Poeta eversivo (nel 1953 venne arrestato in se- 
guito alla pubblicazione di Rod Genurow), fu tra 
1 principali esponenti dell’associazione ceca d’a- 
vanguardia Gruppo 42. Sostenitore di un'esteti- 
ca del seriale quotidiano, realizzò i primi collages 
già alla fine degli anni Trenta. Negli anni Sessan- 
ta incominciò a operare nell'ambito della poesia 
concreta, ibridando componimenti poetici con 
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segni «non verbali». A partire da questo archeti- 
po testuale, ha esplorato in senso metalinguistico 
le innumerevoli varianti del collage: dai fram- 
menti appesi (ventilage), alle strisce di carta ta- 
gliate e ricomposte in schemi geometrici di tipo 
optical (rollage), alle bande strappate (chiasma- 
ge: Biancheria 3, Gall. Naz. B. Rejlt, Louny)e ri- 
connesse (prolage), fino ai più noti interventi 
con varianti su riproduzioni di celebri opere 
d’arte. 

Kollwitz Kéthe (KOnigsberg 1867 - Moritzburg 
1945) scultrice e grafica tedesca. Nel 1892 conob- 
be le opere di E. Munch e rimase affascinata dal 
suo linguaggio formale, così efficace nell’espres- 
sione del dolore. Nella sua opera, prevalentemen- 
te grafica, fu interprete di un espressionismo rea- 
listico a sfondo sociale, dai contenuti drammatici, 
con cicli di incisioni dedicati alle lotte e alle soffe- 
renze dei lavoratori (La rivolta dei tessitori, 1894- 
98; La guerra dei contadini, 1901-08) e alla rap- 
presentazione della difficile condizione, soprattut- 
to della donna, nella civiltà urbana contempora- 
nea. Eseguì anche sculture in cui è avvertibile l’in- 
fluenza di E. Barlach (Lamento, 1938-39, Colo- 
nia, Wallraf-Richartz Mus.). A Berlino le è dedi- 
cato un museo. 

kondo la sala principale di un monastero buddhi- 
sta giapponese. 

Koninck Philips de (Amsterdam 1619-88) pittore 
olandese. Più che l'influsso del fratello Jacob, pres- 
so il quale si formò, sentì quello di Rembrandt, a 
partire dal 1641, quando stabilì il centro della sua 
attività ad Amsterdam. La sua fama è affidata in 
particolare a profondi paesaggi (mus. di Amster- 
dam, Monaco, Copenaghen, Rotterdam, Dresda 
e Londra) animati da drammatici effetti di luce nei 
cieli nuvolosi e nelle vaste estensioni di pianura. 
Dipinse anche ritratti e scene di genere. 

Koninck Salomon de (Amsterdam 1609-59) pit- 
tore olandese. Figlio di un orefice di Anversa, fu 
allievo di N. Moeyaert: ma ben più importante fu 
per lui la conoscenza di Rembrandt, alla cui ope- 
ra si richiamò sia per la tecnica sia per i temi: figu- 
re isolate di eremiti o di filosofi che emergono 
dall'’ombra, scene bibliche, ritratti (Mus. Boy- 
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«Puntera rosa» (1988): 
porcellana policroma, 
hem 104. New York, 
Museum of Modern Ari. 


mans-Van Beuningen di Rotterdam e Rijksmus. 
di Amsterdam). 

Konrad von Soest + Conrad von Soest. 
Koolhaas Rem (Rotterdam 1944) architetto 
olandese. Tra i fondatori nel 1975 dell’oma (Offi- 
ce for Metropolitan Architecture) con sede a 
New York e Londra, ha elaborato in quest’'ambi- 
to le prime riflessioni progettuali e teoriche, con 
chiari riferimenti al linguaggio costruttivista e su- 
prematista (progetto per l’Hotel Sphynx a New 
York, 1975) e in aperta polemica con 1 principi or- 
dinatori della città funzionalista. Nel saggio Deli- 
rious New York (1978) ha presentato una serie di 
progetti ipotetici formulando «Il manifesto re- 
troattivo per Manhattan» impostato su una cultu- 
ra della congestione. Spesso collocato nell’ambito 
del + decostruzionismo, K. riprende senza alcuna 
vena nostalgica le possibilità espressive fornite 
dall’architettura moderna. Ha partecipato a nu- 
merosi concorsi in tutto il mondo: ha realizzato 
opere importanti, che spesso si pongono come 0g- 
getti isolati nel paesaggio urbano (Teatro Nazio- 
nale della Danza all’Aia, 1980-87; edificio resi- 
denziale Checkpoint Charlie a Berlino, 1980-90); 
centro congressi Gran Palais a Lille, 1991-94; 
Educatorium dell’Università di Utrecht, 1995-97), 
e diversi progetti urbani (Parc de La Villette a Pa- 
rigi, 1982). 

Koons Jeff (York, Pennsylvania, 1955) pittore e 
scultore statunitense. Già brooker alla borsa di 
New York, si è affermato nei primi anni Ottanta 
nell’ambito della corrente del neo-geo (neo geo- 
metric conceptualism), declinata in chiave di recu- 
pero postmoderno dell’iconografia kitsch. Memo- 
re delle provocazioni dadaiste e fedele alla lezio- 
ne warholiana, ha tramutato in icone idoli con- 
temporanei come la Pantera rosa o Michael Jack- 
son e le varie «epifanie del consumismo»: aspira- 
polveri sigillate in vetrine illuminate (Encased 
Works, 1980-86), soprammobili, giocattoli e bana- 
li oggetti quotidiani (come nelle serie in acciaio 
polito e ceramica policroma del 1986-88 Lussuria 
e degradazione, Statuaria e Banalità, cui apparten- 
gono il celebre Coniglio in plastica cromata gon- 
fiabile o il busto di Luigi x/v, o come nelle gigan- 
tesche sculture floreali della serie Puppy, 1987- 
92). Ha enfatizzato il cinismo dello star svstem ar- 
tistico trasformando sé stesso in ready-made, da 
utilizzare per manifesti di stile pubblicitario o da 
immortalare in pose erotiche insieme alla moglie, 
la pornostar [. Staller (nella discussa serie Made in 
Heaven, 1989-91, proposta anche alla Biennale di 
Venezia del 1990). 

Korin propriamente Ogata Korin (Ky6to 1658- 
1716) pittore giapponese. Figlio di un ricchissimo 
mercante di tessuti, fu conosciuto anche coi no- 
mi di Hoshuku, Seiseisai, Kanseido (Kansei), 
Chokoten, Jakumei ecc. Appartenente alla setta 
buddhista Nichiren, fu nominato h6kv0 (alto gra- 
do della gerarchia buddhista). Esercitò la sua atti- 
vità pittorica principalmente a KvGto. con un bre- 
ve soggiorno a Yedo (oggi Tokvo). Studiò presso 
Yamamoto Soken. della Scuola Kan6: successiva- 
mente abbandonò questo maestro per seguire 
KGetsu e Sotatsu. Con quest'ultimo K. diede il 
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nome alla grande scuola pittorica SOtatsu-K@rin, 
caratterizzata dalla ricchezza e ue dello 
stile. SOtatsu si distingue per il vigore e l'arditezza 
della composizione. K. invece per n 
magistrale e l'eleganza degli ornamenti. Famosi 
anche in Occidente i paraventi Susino bianco a 
primavera e Giaggioli, ambedue a Tokio (Mus. 
Naz.). K. lavorò anche, con esiti non meno rile- 
vanti. nel campo della lacca (Scatola con gru, 
Scattle, Art Mus.) e della ceramica, qui collabo- 
rando talvolta con il fratello minore + Kenzan. 
La scuola di Sotatsu-KGrin ebbe l’ultimo grande 
esponente in Sakai Hoitsu (1779-1828). 
Korompay Giovanni (Venezia 1904 - Rovereto 
1988) pittore italiano. Studiò sotto la guida di E. 
Tito e nel 1922 aderì al futurismo, volgendosi alla 
realizzazione di puri ritmi astratti (Remore di lo- 
comotiva. 1922): del 1933 sono le prime sculture 
astratte, di derivazione cubista, mentre una ripre- 
sa figurativa caratterizza le aeropitture (Aceropit- 
tura. 1936, Genova, Mitchell Wolfson Jr. Coll.). 
Nel dopoguerra. a Bologna, tentò, con G. Pram- 
polini, la riorganizzazione del movimento, curan- 
do una grande Mostra nazionale della pittura e 
della scultura futurista (Bologna, 1951). 

Korovin Konstantin Alekseevié (Mosca 1861 - 
Parigi 1939) pittore e scenografo russo. Nell’am- 
bito della seconda g generazione degli Itineranti, la 
sua pittura di paesaggio si caratterizza per il ricco 
colorismo e lo spiccato gusto decorativo. Vicino al 
circolo di Abramcevo e a «Mir Iskusstva». si oc- 
cupò anche di arti applicate e soprattutto di sce- 
nografia, lavorando per l'Opera privata di Ma- 
montov. per il Bolscioi e, dopo l'emigrazione 
(1922), per diversi teatri occidentali (Teatro del- 
l'Opera di Torino. Covent Garden di Londra). 
Kossoff Leon (Londra 1926) pittore inglese. Al- 
lievo di D. Bomberg, dal quale ha derivato il gu- 
sto per l'impasto pittorico denso e materico, e per 
altro sensibile al clima del realismo esistenziale 
degli anni Cinquanta (Uomo sulla sedia a rotelle, 
1959-62, Londra, Tate Gall.), ha sviluppato una 
figurazione di carattere neoespressionista spesso 
applicata alla rappresentazione di un paesaggio 
urbano londinese ancora fortemente segnato dal- 
le distruzioni della guerra 0, comunque. periferico 
e «consumato» dal tempo e dagli uomini (HNemno- 
tizione della vecchia casa, Dalston Junction, estate 
1974.1974, Londra. Tate Gall.). I suoi dipinti. che 
annoverano anche ritratti (di amici e familiari). 
sono in genere realizzati a partire da disegni pre- 
paratori “al carboncino. 

Kosuth Joseph (Toledo, Ohio, 1945) artista e 
teorico statunitense. A New York dal 1965, ha 
frequentato la School of Visual Arts. dove ha ap- 
prolondito gli studi su Wittgenstein e, dal 1968, 
ha incominciato a insegnare. allermandosi come 
uno dei padri dell'arte concettuale con una origi- 
nale riflessione sulla natura linguistica e intellet- 
tuale di ogni operazione artistica («L'arte è una 
tautologia. L'arte è la definizione dell'arte»). 
L'autoreferenzialità del linguaggio è il tema della 
prima serie di opere realizzate con tubi al neon 
Uno e otto - Una descrizione (1965). della celeber- 
rima Installazione Una e ire sedie (1965. diverse 


versioni; Parigi, Mus. Nat. d’Art Mod.; New York, 
Mus. of Mod. Art), costituita da una sedia. una 
foto a grandezza naturale della medesima e il 
lemma «sedia» tratto da un dizionario, e della se- 
rie Arte come idea come idea (1966-67), riprodu- 
cente definizioni linguistiche ricavate da un voca- 
bolario. Nel 1969 ha pubblicato il manifesto L'ar- 
te dopo la filosofia. Dal 1969 al 1973 ha condiviso 
le ricerche del gruppo inglese Art & Language, 
contribuendo con numerosi saggi alla omonima 
rivista. Dagli anni Settanta ha trasferito i suoi in- 
terventi su scala ambientale, riportando su pareti 
e cartelloni pubblicitari frasi e riflessioni sulla re- 
lazione tra arte e linguaggio, citazioni di scrittori, 
fogli di giornale, fotografie di dipinti, oggetti sva- 
riati ( Testo/Contesto, 1978-79; Modus operandi, 
1985; Zero & no, 1989. 
Koudelka Josef (Boskovice 1938) fotografo ceco. 
Nel 1961 ha incominciato ad affiancare all'attività 
di ingegnere acronautico quella di fotografo col- 
laborando alla rivista teatrale «Divadlo»; dal 1967 
si occupa esclusivamente di fotografia. Nel 1968 
ha documentato la «Primavera» di Praga e la suc- 
cessiva occupazione sovietica. Il soggetto sul qua- 
le ha maggiormente lavorato è la vita e la cultura 
delle tribù zingare della Moravia meridionale: a 
tale argomento è dedicato il volume Zingari, usci- 
to a New York nel 1970. Nello stesso anno K. ha 
lasciato definitivamente la Cecoslovacchia per 
trasferirsi prima in Gran Bretagna e poi, nel 1980, 
in Francia. Dagli anni Ottanta ha rivolto il suo in- 
teresse al paesaggio, raccontando le ferite inferte 
all'ambiente dall'incontrollato sviluppo industria- 
le, dalla massiccia urbanizzazione e dalle guerre 
Fa parte dell'agenzia Magnum. 
Kounellis Jannis (Pireo, Atene, 1936) artista di 
origine greca. Si è trasferito a Roma nel 1956 per 
frequentare Accademia cli belle arti e vi ha de- 
buttato nel 1960) alla Gall. La Tartaruga con la se- 
ric pittorica degli A/fabeti, costituita da lettere, 
numeri, frecce e altri simboli dipinti a tempera ne- 
ra su tela bianca, poi «cantati» dall'artista. Dalla 
metà degli anni Sessanta l'adozione di materiali 
naturali (inerti © organici) — legno, cera. piombo, 
terra, fiori, sacchi di iuta contenenti carbone, gra- 
naglie. semi di caffè — lo ha accomunato alle coeve 
ricerche di arte povera. Nell'ambito della rilles- 
sione sul rapporto tra arte e natura ha utilizzato 
anche animali vivi come espressione di energia vi- 
tale + dal «quadro» con il pappagallo sul trespolo 
(1967) ai cavalli esposti nella Gall. romana L'At- 
tico (1969). Negli anni ha continuato ad arricchire 
il proprio vocabolario formale cli elementi carichi 
di suggestioni antropologiche e mitologiche: 
frammenti di calchi e pietre. fiamme ossidriche 
(Margherita di fuoco, 1967), tracce di fuliggine, 
traversine di legno 0 acciaio, sassi utilizzati per 
ostruire porte e finestre. 
koùros e kòre termini greci indicanti tipi di sta- 
tua che ralligurano. in posizione eretta, rispettiva- 
mente una figura maschile, generalmente nuda, e 
una figura femminile, panneggiata. Questi tipi. ca- 
ratteristici della statuaria greca arcaica. si svilup- 
pano nella lonia e nelle Cicladi dai secc. vin-vi 
a.C. sino agli inizi del v a.C. Le statue presentano 
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braccia distese lungo i fianchi e, mentre le k. han- 
no i piedi uniti oppure solo il sinistro leggermente 
avanzato, nei k. la gamba sinistra è di poco avan- 
zara. Sono in genere scolpite nel marmo: talora le 
k., dipinte con colori vivaci, sono costituite da più 
parti assemblate in diversi materiali. Sono da con- 
siderarsi statue a carattere votivo e, per le figure 
maschili, anche funerario. 

Kraft o Krallt, Adam (Norimberga, notizie dal 
149() - m. Schwabach 1509) scultore tedesco. For- 
matosi sugli esempi di P. Vischer il Vecchio, la- 
vorò soprattutto a Norimberga, dove fu il più im- 
portante scultore in pietra del suo tempo (sepol- 
cro Schreyer, 1490-92, San Sebaldo; ciborio in San 
Lorenzo, 1493-96: Stazioni della Via Crucis, 1505- 
08, in parte conservate nel Mus. Germanico cli 
Norimberga). Nelle sue opere semplificò le ca- 
denze tardogotiche, alla ricerca di un più dram- 
matico realismo e di una equilibrata gravità. 
Krahe Peter Joseph (Mannheim 175$ - Braun- 
schweig 1840) architetto e pittore tedesco. Si de- 
dicò in un primo tempo alla pittura; a partire dal 
1783, a seguito di un soggiorno in Italia, si espres- 
se soprattutto in progetti e opere di architettura: 
suoi il vecchio teatro di Coblenza e numerose co- 
struzioni a Braunschweig (una delle porte della 
città, sale del castello, il municipio, abitazioni pri- 
vate), caratterizzati da un'interpretazione misura- 
ta ed elegante dello stile neoclassico. 

Kramer Pieter Lodewijk (Amsterdam 1881-1961) 
architetto olandese. E un esponente di quel filone 
della moderna architettura olandese che si riferi- 
sce alle opere del primo Berlage e alla rivista 
«Wendingen». Le sue realizzazioni, caratterizzate 
dall'uso del mattone e da una complessa spazia- 
lità, si avvicinano al clima dell'espressionismo te- 
desco: Scheevaarthuis di Amsterdam (1913, in 
collaborazione), quartiere operaio De Dageraad 
(Amsterdam, 1918-23), Villa Torop a Bergen-op- 
Zoom (1921). 

Krautheimer Richard (Firth 1897 - Roma 1994) 
storico dell’arte tedesco. Autore del monumen- 
tale Corpus basilicarum christianarum Romae 
(1937-77), fra i grandi conoscitori dell’arte paleo- 
cristiana e bizantina, insegnò in varie università 
statunitensi. Tra i numerosi studi pubblicati si 
possono ricordare: Lorenzo Ghiberti (1956), Ar- 
chitettura paleocristiana e bizantina (1965), Roma, 
profilo di una città (312-1308) (1981), Tre capitali 
cristiane: topologia e politica (1983). 

Krayl Carl (Tuttlingen 18%) - disperso nella se- 
conda guerra mondiale) architetto tedesco. Mem- 
bro della Novembergruppe e dell’Arbeitsrat fiir 
Kunst, collaborò con B. Taut alla realizzazione 
della sede dei sindacati a Magdeburgo (1921) e 
progettò in chiave gotico-espressionista il palazzo 
della Wilhelmplatz a Magdeburgo, che rappre- 
senta un interessante intervento architettonico al- 
l'interno di un centro storico. 

Kresilas o Cresila (attivo tra il 450 ca e il 42() ca 
a.C.) scultore greco. Autore secondo le fonti di 
una statua bronzea cli Pericle, la cui testa è ripro- 
dotta secondo la tipologia del ritratto dello strate- 
ga con elmo corinzio, nota in cinque copie roma- 
ne in marmo, partecipò con Fidia, Policleto e 


Fradmone al concorso per la creazione di una sta- 
tua per l'Arftemision di Efeso, scolpendo una 
Amazzone ferita che è identificabile nella copia 
dei Mus. Capitolini a Roma. Gli vengono inoltre 
attribuiti l'Arena di Velletri (Parigi. Louvre) c in 
maniera controversa il Diomede di Monaco (An- 
tikensammlung). 

Krier Léon (Lussemburgo 1946) architetto lus- 
semburghese, fratello cli Robert. Per alcuni anni 
collaboratore di J. Stirling, è attivo sostenitore del 
recupero della cultura urbana premoderna c delle 
morfologie tradizionali dell'urbanistica europea 
contro l'organizzazione funzionalista della città. 
Si è distinto nel panorama contemporaneo per la 
ricerca teorica e l'intensa attività progettuale por- 
tata avanti attraverso il disegno (inteso come stru- 
mento privilegiato di elaborazione delle idee in 
architettura) e non necessariamente finalizzata al- 
la realizzazione pratica; tra i numerosi progetti ur- 
bani, quello per il concorso della Villette a Parigi 
(1976), la città turistica di Atlantide alle Canarie 
(1987-88), il piano regolatore per il nuovo quar- 
tiere di Poundbury a Dorchester (1988-95). e in 
collaborazione con il fratello Robert il piano di 
sviluppo dell’area industriale e dell’Università di 
San Sebastidn in Spagna (1989-90), il tribunale a 
Lussemburgo (1992). 

Krier Robert, detto Rob K. (Grevenmacher 
1938) architetto lussemburghese, fratello di Léon. 
Ha collaborato agli inizi con O.M. Ungerse in se- 
guito con F. Otto. Interessato alla progettazione a 
scala urbana e all'indagine teorica sulla ricostru- 
zione dei centri storici, ha impostato la sua ricerca 
sulla rielaborazione in chiave antifunzionalista di 
suggestioni e tipologie del passato preindustriale, 

recepite anche attraverso gli studi di C. Sitte. Tra 
le poche opere realizzate, alcune case unifamiliari 
(casa Siemer a Warmbronn, Lussemburgo. 1968- 
73; casa Weidemann a Stoccarda, 1975), edifici ad 
appartamenti nella Ritterstrasse (1978-80) e nella 
Rauchstrasse a Berlino (1980-85), la Schinkel- 
platz a Berlino (1977-83). il quartiere Kirchsteig- 
felci a Potsdam (1991-97). Agli anni Novanta ri- 
salgono alcuni progetti in collaborazione con il 
fratello Léon. Tra le sue pubblicazioni, Lo spazio 
urbano (1975). 

Kris Ernst ( Vienna 1900 - New York 1957) stori- 
co dell’arte e psicoanalista austriaco. Allievo del- 
lo storico dell’arte J. von Schlosser a Vienna. con- 
servatore al Kunsthistorisches Mus., fu in rappor- 
to di collaborazione con O. Kurz (con il quale 
pubblicò il saggio La leggenda dell'artista. 1934 e 
1979) ed E. Gombrich. La conoscenza di Freud è 
all'origine dei suoi pionieristici e originali saggi sul 
rapporto arte-psicoanalisi (Ricerche psicoanaliti- 
che sull'arte, 1952). Emigrato nel 1938 prima a 
Londra. poi a New York. si dedicò alla pratica e 
all'insegnamento della psicoanalisi. 

Kritios o Crizio (attivo all’inizio del sec. v a.C.) 
scultore greco. E autore intorno al 480) a.C. di un 

Efeho (Atene, Mus. dellAcropoli) già svincolato 
dalla pesantezza e staticità arcaica dei Kowroi. Nel 
477 realizzò con Nesiotes il gruppo bronzeo dei 
Tirannicidi Armodio e Aristogitone. che sostituiva 
nell'agorà di Atene quello scolpito da Antenore e 
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asportato da Serse nel 480 a.C. Il gruppo, una del- 
le più mature espressioni dello stile severo, si ri- 
conosce in alcune copie marmoree d’età romana 
(una delle quali, del sec. i-ti d.C., è a Napoli, Mus. 
Archeologico Naz.). Attivi nell'ambiente attico, 
K. e Nesiotes ne superarono di gran lunga i limiti 
per la lama raggiunta e per l'influsso esercitato 
anche sulla coeva produzione delle colonie gre- 
che della Sicilia. 

Krohg Christian (Oslo 1852-1925) pittore norve- 
gese. Studiò a Berlino, dove fu amico di M. Klin- 
gere subì l'influsso della scuola realistica; a Parigi 
(1881) la sua pittura si affinò a contatto con gli 
impressionisti. Eseguì ritratti, paesaggi e composi- 
zioni d'argomento sociale (la vita dei pescatori, la 
folla delle grandi città) in cui gli aspetti drammati- 
ci della realtà quotidiana sono resicon accenti na- 
turalistici misurati e severi (Ragazza malata, 1880, 
Oslo, Nasjonalgal.). 

Krohg Per Larsson (Asgaàrdstrand 1889 - Oslo 
1965) pittore norvegese, figlio di Christian K. Fre- 
quentò lo studio di H. Matisse a Parigi, divenendo 
poi professore alla Scuola di belle arti di Oslo. E 
autore di affreschi di notevole semplificazione 
formale, segnati in parte dalla lezione del cubi- 
smo, nei quali scene di lavoro o di vita contempo- 
ranea assumono una sorta di dimensione mitica 
(decorazione del municipio, 1949, e della Biblio- 
teca di Oslo, 1939; decorazione della sala del Con- 
siglio di Sicurezza dell’onu, New York, 1952). 
Krgyer Peder Severin (Stavanger 1851 - Skagen 
1909) pittore e scultore danese. Compiuti gli studi 
all'Accademia di Copenaghen, fu attivo, oltre che 
in patria, a Parigi, in Spagnae in Italia. Dipinse ri- 
tratti (Autoritratto, Firenze, Uffizi), paesaggi e 
scene di lavoro il cui verismo poggia in gran parte 
su sapienti effetti di luce: / cappellai italiani (1882, 
Hirschstrung, Mus.), Le notti bianche a Skagen 
(Parigi. Mus. du Luxembourg). 

Kruger Barbara (Newark, New Jersey, 1945) arti- 
sta statunitense. Dopo un esordio nel campo del- 
la grafica, alla line degli anni Sessanta ha iniziato 
a scrivere poesie e a dipingere. Dal 1977 la sua ri- 
cerca si è focalizzata sul linguaggio, con i pannelli 
della serie Picture/Readings. In seguito si è appro- 
priata di immagini tratte dai mass media (per lo 
più fotografie in bianco e nero, spesso corrispon- 
denti a stereotipi femminili proposti dalle riviste 
degli anni Quaranta e Cinquanta) sovrapponen- 
dovi o giustapponendovi al'orismi scritti in carat- 
teri tipografici su fondo rosso o nero che imitano 
il linguaggio degli slogan propagandistici o pub- 
blicitari ma ne sovvertono il messaggio veicolan- 
do un’aggressiva denuncia contro il potere, il cini- 
smo consumistico e le discriminazioni sessuali e 
razziali («Consumo dunque sono»; «Il nostro 
tempo è il vostro denaro»). Negli anni Novanta 
ha realizzato soprattutto installazioni ambientali — 
sia in centri urbani sia in grandi musei — impie- 
gando cartelloni, carte da parati. monitor e video- 
proiezioni per coinvolgere più direttamente lo 
spettatore nella sua critica a stereotipi e luoghi co- 
muni massmediologici. 

Kubin Alfred (Leitmeritz, Boemia. 1877 - Zwick- 
ledt, Austria, 1959) pittore, grafico e scrittore au- 
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«La penna»: disegno, penna e china. Vienna, Albertina. 


striaco. Costretto a lasciare il liceo per scarso ren- 
dimento, fu apprendista fotografo presso uno zio 
a Klagenfurt; dopo il servizio militare frequentò 
Accademia di belle arti a Monaco. Nel 1902 con- 
seguì il suo primo successo con una mostra nella 
galleria di P. Cassirer a Berlino. Dopo il matrimo- 
nio si trasferì a Zwickledt (1906), dove rimase, 
tranne brevi viaggi in Francia, Italia, Bosnia, Dal- 
mazia, fino alla morte. Il tema centrale dell’arte di 
Kubin (non è casuale che le sue ricerche coincida- 
no con l'avvio di quelle di Freud sul sogno, e si 
sviluppino nel medesimo contesto culturale) può 
essere considerato la rappresentazione di una 
«esistenza recondita», di una dimensione, cioè, in- 
controllabile e inquietante nascosta nel reale quo- 
tidiano, e tale da emergere in modo imprevisto a 
ogni rottura delle strutture convenzionali. Le pri- 
me manifestazioni del talento pittorico di Kubin si 
ebbero in una serie di quadri dedicati all’osserva- 
zione, in chiave appunto fantastica, delle forme 
naturali (soggetti floristico-faunistici, come guar- 
dati al microscopio, in un trompe-l'ocil che si ca- 
povolge in allusioni fantasmagorico-oniriche). 
Voltosi in seguito all’illustrazione di grandi classi- 
ci della tradizione «notturna» (da Poe a G. de 
Nerval, da Dostoevskij a E.T.A. Hoffmann), egli 
si convertì definitivamente alla grafica conse- 
guendo in questo campo i risultati più alti e assu- 
mendo un ruolo di rilievo nella generazione degli 
espressionisti (anche se nell'insieme l’arte di Ku- 
bin sfugge alla collocazione in una scuola): oltre 
alle varie cartelle di opere grafiche (/ sette peccati 
capitali, 1916; Al margine della vita, 1921; Paese 
dei sogni 1921: Maschere, 1924), sono da ricordare 
anche le raccolte di disegni (Demoni e visioni not- 
turne, 1926). | temi dell’opera figurativa di K. sì ri- 
trovano anche nella sua notevole opera letteraria 
(il romanzo L'altra parte, 1%)9). 

Kubista Bohumil (Vickovice 1884 - Praga 1918) 
pittore ceco. Nel 1907 fu tra i fondatori del grup- 
po d'avanguardia ceco degli Otto (Osma), del 
quale condivise l'orientamento espressionista. 
Dopo un viaggio a Parigi (1909-10) adotiò la 
scomposizione cubista dell'immagine. lino ad af- 
fermarsi come capofila del cubismo cecoslovacco. 
Sensibile alle suggestioni del futurismo come a 
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quelle dell’espressionismo (nel 1911 era diventa- 
to, su richiesta di E.L. Kirchner e O. Miller in vi- 
sita a Praga, membro corrispondente della 
Briicke), piegò la formula cubista all’espressione 
di contenuti spirituali e a una tensione compositi- 
va fortemente dinamica (L’impiccato, 1915, Pra- 
ga, Palazzo Prazak). 

Kubler George (Los Angeles 1912-96) storico 
dell’arte statunitense. Allievo di H. Focillona Ya- 
le, insegnò nelle università di New York (1936- 
37) e di Yale (1947-64). | suoi studi sull’architet- 
tura d'epoca coloniale in Perù e Messico lo porta- 
rono ad accostarsi all’antropologia che applicò 
anche alla storia dell’arte in un contributo meto- 
dologicamente innovativo, La forma del tempo 
(1962). Incentrato «sulla storia delle cose» e non 
sulla storia degli artisti o sulla loro creatività, tale 
studio teorizza il concetto di sequenze di opere 
d’arte come «soluzioni collegate di un problema», 
sequenze nelle quali innovazioni tecniche, muta- 
menti di stile e di iconografie creano nuove classi 
di oggetti. Tra gli altri studi si ricordano: L'archi- 
tettura religiosa del Nuovo Messico nel periodo co- 
loniale e dell'occupazione americana (1940), L'ar- 
te e l'architettura dell'antica America. Messicani, 
maya e popolazioni andine (1962). 

Kuhn Walt (New York 1880-1949) pittore statu- 
nitense. Esordì come cartoonist a San Francisco; 
dopo un viaggio di studio a Parigi e Monaco 
(1911-13), acquisì un fondamentale ruolo di pro- 
motore delle avanguardie europee negli Stati 
Uniti in qualità di organizzatore, insieme ad A. 
Davies, dell’Amnory Show (New York 1913) e di 
consigliere di grandi collezionisti come J. Quinn e 
L. Bliss. La sua opera pittorica, debitrice nelle pri- 
me prove degli stilemi decorativi e delle accensio- 
ni cromatiche fauves, approdò negli anni Venti a 
una formula personale, caratterizzata dalla plasti- 
cità delle figure, dalla densità dell’impasto croma- 
tico e dalla predilezione per personaggi del mon- 
do circense e dell’avanspettacolo, carichi di proie- 
zioni simboliche e autobiografiche, la cui domi- 
nante melanconica è accentuata sia dalla posa sia 
dalla scelta di fondali scuri (// clown bianco, 1929, 
Washington, Nat. Gall; Clown con tamburo, 
1943, San Francisco, Mus. of Art). 

Ku K'ai-chih (Wu-hsi, Kiangsu, 344-406 ca) pit- 
tore cinese dell'epoca delle Sei Dinastie (220- 
618). Nella sua vita la storia s'intesse alla leggen- 
da: poeta, decoratore di templi, uomo di profonda 
cultura, fu attivo presso una delle più importanti 
corti del Sud, dove la pittura tradizionale cinese, 
unita alla visione conf'uciana dell’arte, rimase viva 
nonostante l'influenza buddhista. L’opera più im- 
portante che ci rimane di K.K. è un famoso rotolo 
(makimono), oggi al British Mus., Gli ammoni- 
menti dell’istitutrice alle dame di palazzo (inchio- 
stro e colori su seta). Di chiara ispirazione confu- 
ciana, esso illustra un poema didattico di Chang 
Hua (232-300 ca). Delle 11 scene che si presume 
componessero l’opera ne sono rimaste nove, dove 
il tema centrale è la figura femminile. Altra opera 
da ricordare, pervenuta però solo in due copie più 
tarde (Washington, Freer Gall. of Arte Pechino, 
Mus. Naz.) è La fata del fiume Lo, mentre si deve 


a K.K. anche uno dei primi saggi teorici sulla pit- 
tura, la Nota sul modo di dipingere la montagna 
dalla terrazza di nuvole. 

Kulmbach Hans Siiss von + Siiss von Kulm- 
bach, Hans. 

K’un-ts’an (1612-97 ca) pittore cinese del perio- 
do Ch'ing. E conosciuto anche con il nome d’arte 
Shih-ch'l. Verso i quarant'anni abbandono la vita 
mondana e si ritirò in un tempio buddhista, con- 
sacrando interamente la vita all’arte. E fra le per- 
sonalità più profonde del gruppo dei Grandi Soli- 
tari Individualisti, così chiamati non tanto per le 
affinità stilistiche, quanto per la loro scelta di una 
vita contemplativa, scelta compiuta in seguito alla 
caduta della dinastia Ming. Di lui si ricorda un ro- 
tolo da parete, oggi al Mus. di Pechino, raffigu- 
rante un monaco in meditazione, opera partico- 
larmente interessante per la complessità di visio- 
ne e l'eleganza della pennellata; e il Tempio di 
Pao, rotolo da parete (1663, Coll. Kanichi Sumi- 
tomo, Oiso). 

Kuntz o Kuntze, Taddeo (Zielona Géra 1732 - 
Roma 1793) pittore polacco. Figura di spicco nel- 
la comunità di artisti tedeschi, austriaci e polacchi 
presenti a Roma nella seconda metà del Settecen- 
to, mostra affinità con C. Giaqguinto e S. Conca 
per la gamma cromatica e gli schemi compositivi, 
pur accogliendo spunti dalla cultura neoclassica 
(Scene della guerra di Troia, Madrid Biblioteca 
Nac.). Fu affermato decoratore di ambienti carat- 
terizzati dalla presenza di paesaggi, grottesche e 
figure a monocromo (Palazzo Rinuccini). Infati- 
cabile viaggiatore, soggiornò a Praga, Parigi, Cra- 
covia e in Spagna. A Roma stabilmente dal 1765 
(San Stanislao resuscita un morto, San Stanislao 
dei Polacchi), lavorò per lo più nel Lazio meridio- 
nale; tra le opere recentemente annesse al suo ca- 
talogo è la pala con i Santi Giovanni di Capestra- 
no, Agostino e un santo vescovo in San Pietro a 
Castel Massimo. 

Kuo-Hsi (Wen-hsien, provincia di Honan, 1 020- 
90) pittore cinese del periodo dei Sung Settentrio- 
nali. E noto per l’inguietante, eroica grandiosità 
dei suoi paesaggi, soprattutto montani (come 
quello invernale del rotolo oggi al Toledo Mus. of 
Arts, Ohio). Tra le altre sue opere si ricordano 
Inizio di primavera (Pechino, Mus. Naz.) e Gior- 
no d'autunno nella valle del Fiume Giallo (Wa- 
shington, Freer Gall. of Art). La sua fama è lega- 
ta anche al trattato sul paesaggio L'alto messaggio 
delle foreste e dei fiumi (Lin Ch'ian Kao Chih), 
redatto dal figlio Kuo Ssi che ne raccolse i pen- 
sieri. Oltre a contenere un attento studio delle 
tecniche, il trattato introduce alla contemplazione 
e all'unione lirica con le forme naturali. 

Kupka Frantisek (Opocno 1871 - Puteaux. Parigi, 
1957) pittore cecoslovacco. Studiò alla Scuola di 
belle arti di Praga fino al 1888: fu poi a Vienna 
(1892) e infine si stabilì a Parigi (1895). Inizial- 
mente illustratore di giornali satirici e pittore nel 
gusto dell'art nouveau. divenne in seguito seguace 
di H. de Toulouse-Lautrec e dei fauves. e fin dal 
1910 (con l'opera Gamma gialla, esposta al Salon 
d'Automne) mostrò di identificare l'essenza della 
pittura con l'assoluta purezza del colore. L'analisi 
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«L'acciaio lavora» (1927-28): otio su tela, cm 80x72,5. 
Parigi, Musée National d'Art Moderne. 


e la rappresentazione del movimento lo portano, 
sotto l'influsso del cubismo, a spezzare gli schemi 
della figurazione naturalistica; ma anche l'espe- 
rienza del linguaggio musicale contribuì al rigore 
intellettuale che l'avrebbe portato all’astrazione 
(Amorpha, fuga in due colori e Amorpha, croma- 
tico caldo, 1912, Parigi, Mus. Nat. d'Art Mod.). 
Dopo aver partecipato alla fronda cubista, acco- 
standosi al gruppo della + Section d'Or e all'+ 
orfismo. nel 1931 K. entrò a l'ar parte di Abstrac- 
tion-Création. Dell’astrattismo si era fatto asser- 
tore anche sul piano teorico, in un polemico arti- 
colo apparso nel 1913 sul «New York Times». A 
partire dal 1925 la pittura di K. si arricchì di riferi- 
menti diretti al dinamismo della vita moderna e 
sviluppò temi come quelli del macchinismo e del 
Jazz, di cui cercò di assimilare il valore ritmico 
(Macchinismo, 1925; L'acciaio lavora, 1927-28; 
Jazz-hot n. 1, 1936, Parigi, Mus. Nat. d’Art Mod.). 
Kurokawa Kisho Noriaki (Nagoya 1934) archi- 
tetto giapponese. Allievo di K. Tange, è stato uno 
dei principali esponenti del + Gruppo Metaboli- 
sm. | suoi progetti degli anni Sessanta riflettono 
l'interesse per la prefabbricazione e l’industrializ- 
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zazione, mentre quelli degli anni Settanta, che gli 
diedero notorietà internazionale (padiglioni 
espositivi all'Expo del 1970 a Osaka; Nakagin Ca- 
psule Tower a Tokyo, 1972: Karuizawa Capsule 
House a Kitasaku, 1972; torre Sony a Osaka, 
1976), rispecchiano l’attenzione per un’architet- 
tura basata su principi organico-biologici. Le ope- 
re degli anni Ottanta e Novanta, di impronta 
eclettica con propensione al tecnicismo, esprimo- 
no la «filosofia della simbiosi», secondo cui l’ar- 
chitettura nasce dalla sintesi di elementi spazio- 
temporali di origine diversa (Museo d'Arte Con- 
temporanea a Hiroshima, 1984-88; complesso del 
Victoria Central a Melbourne, 1986-91; Museo 
d'Arte a Nagoya, 1987; torre Pacific alla Dél'ense 
a Parigi, 1992). 

Kurz Otto (Vienna 1908 - Londra 1975) storico 
dell’arte. Allievo di J. von Schlosser e J. Strzy- 
gowski a Vienna, si trasferì a Londra nel 1933 e ri- 
coprì l’incarico di bibliotecario al Warburg Insti- 
tute: dal 1942 vi insegnò arte bizantina e dal 1965 
tradizione classica. Ha curato aggiornamenti e 
integrazioni alla Letteratura artistica di J. von 
Schlosser:; in collaborazione con E. Kris ha pub- 
blicato La /eggenda dell'artista (1934). Si è anche 
occupato di disegno antico della scuola bolognese 
(Disegno bolognese del xvi e xvm secolo nella col- 
lezione di Sua Maestà a Windsor, 1955). 

Kusama Yayoi (Matsumoto, Nagano, 1929) arti- 
sta giapponese. Trasferitasi a New York nel 1958, 
si è imposta sulla scena pop e underground orga- 
nizzando performances a sorpresa durante le qua- 
li copriva di pois multicolori i corpi nudi dei vo- 
lontari partecipanti (Grande orgia per risvegliare 
il morto, 1969, New York, Mus. of Mod. Art). La 
ripetizione ossessiva e l’accumulazione di forme 
come il cerchio, la rete e il f'allo, utilizzate per ri- 
coprire indistintamente persone, animali, pareti e 
oggetti, di fatto obliterandoli, sono il tratto distin- 
tivo della sua produzione, che annovera goua- 
ches, sculture in materiali morbidi, video e happe- 
nings, poemi e romanzi spesso di ispirazione au- 
tobiogralica. Dopo un ventennale silenzio seguito 
al suo ricovero volontario in una clinica psichiatri- 
ca di Tokyo (dove ha comunque continuato a la- 
vorare), negli anni Novanta è stata ampiamente 
rivalutata dalla critica, che le ha dedicato nume- 
rose antologiche tra le quali Love forever. 


labirinto termine che designa, nella mitologia e 
nella storia greca, un edificio dalla pianta molto 
complessa, con un intricato viluppo di passaggi e 
di ambienti che rende difficile trovare l’uscita a 
chi si trova all’interno di esso. Il I. cretese di cui 
narra il mito è stato identificato da alcuni archeo- 
logi col palazzo di Cnosso sia per la forma intri- 
cata della sua pianta sia per la presenza di nume- 
rose decorazioni di asce bipenni (in greco /dbrus). 
Dal punto di vista figurativo, il |. è stato assimila- 
to al motivo ornamentale del meandro che appa- 
re già nell’arte minoico-micenea e nelle pitture 
vascolari greche. La pianta del |. è generalmente 
quadrata, meno spesso circolare. La tipologia dei 
percorsi si mantiene simile attraverso i secoli, sia 
nel mondo classico sia nelle raffigurazioni esote- 
riche orientali, dove il I. spesso simboleggia la 
magia. Nel medioevo, in alcune cattedrali italiane 
e francesi, l’intarsio marmoreo del pavimento 
raffigurava un I. o un meandro: si pensa che aves- 
se un significato legato a riti iniziatici o peniten- 
ziali. Divenuto più tardi semplice motivo decora- 
tivo, ill. riapparve nel rinascimento come organi- 
smo spaziale, quando vennero progettati grandi 
giardini a percorsi labirintici delimitati da siepi. A 
partire dai |. disegnati dal Filarete nella prima 
metà del Quattrocento (secondo alcuni di deriva- 
zione orientale), si possono considerare esempla- 
ri dello sviluppo della tipologia del |. i quattro a 
pianta quadrata costruiti da P. Ligorio per la Vil- 
la d’Este di Tivoli (visibili im una stampa del 
1575); il I. verde del castello di Hampton Court 
(Londra), risalente all’epoca di Guglielmo m Tu- 
dor; e quello della settecentesca Villa Pisani a 
Stra (Padova). L'immagine del L ebbe poi parti- 
colare rilievo nell'iconografia del manierismo tra- 
ducendo le esigenze di astrazione che caratteriz- 
zavano l’arte fortemente intellettualizzata dell’e- 
poca. 

Labò Mario (Genova 1884-1961) architetto ita- 
liano. Compiuti gli studi di architettura a Torino, 
fu attivo esponente del movimento razionalista e 
studioso di urbanistica (piani di Recco, Sestri Le- 
vante e Rapallo). Fra le sue opere principali: Vil- 
la Rosselli ad Albisola (1932): chiesa delle Suore 
Crocefisse a Genova (1935): Villa della Ragione a 


Genova (1939); monumento ai caduti italiani nel 
campo di Mauthausen (1956). Ha inoltre scritto 
importanti saggi critici sulla storia dell’arte geno- 
vese. 

Labrouste Henri (Parigi 1801 - Fontainebleau 
1875) architetto e ingegnere francese. Principale 
esponente della corrente razionalista ottocente- 
sca in Francia, fu tra i primi a capire quale im- 
portanza il ferro potesse avere in architettura. 
Allievo dell’Ecole des Beaux-Arts, vinse il Prix 
de Rome nel 1824. Soggiornò a Roma fino al 
1830, studiando gli acquedotti romani e proget- 
tando restauri dei templi di Paestum, che suscita- 
rono scandalo a Parigi per il loro carattere inno- 
vativo e antiaccademico. Tornato a Parigi si de- 
dicò all'insegnamento criticando i metodi dell’E- 
cole. Osteggiato per le sue intransigenti posizio- 
ni, ebbe il primo incarico professionale solo a 42 
anni: la Bibliothèque Sainte-Geneviève a Parigi 
(1843-50), dove per la prima volta in un edificio 
pubblico fu utilizzata, dalle fondamenta alla co- 
pertura, e lasciata a vista all’interno, una struttu- 
ra in ghisa e ferro forgiato. Il capolavoro di L. è 
la Bibliothèque Nationale di Parigi, iniziata nel 
1868 e terminata dopo la sua morte: la sala di let- 
tura è formata da 16 sottilissime colonne in ghisa 
alte 10) m, che sostengono nove cupolette a for- 
ma di guscio d'uovo: ne risulta un insieme di 
grande funzionalità e leggerezza, qualità che si 
ritrovano nel deposito libri, previsto per 900.000) 
volumi. 

lacca resina naturale di color biondo-rosso estrat- 
ta da un albero (R/us vernicifera) che cresce in 
Cina, Giappone e Cambogia. Il termine |. indica 
tanto il prodotto grezzo quanto, per estensione. il 
prodotto lavorato, cioè la decorazione di |. — ge- 
neralmente su legno ma anche su latta. cartape- 
sta, avorio, porcellana, tessuto — e anche l'oggetto 
sul quale è applicata. Enorme è stata la produzio- 
ne di |. (soprattutto suppellettili sacre e domesti- 
che) nell'arte orientale: cinese, giapponese e in- 
diana. L'operazione della laccatura è il risultato di 
una serie di lunghe e minuziose lavorazioni che 
occupano un arco di tempo assai lungo (dai sette 
mesi ad alcuni anni) ed esigono precauzioni meti- 
colose: la |. deve essere stesa infatti in strati sotti- 
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1 Cassettone con pannelli di lacca e cineserie (sec. xvin). Parigi, Musée des Arts Décoratifs. 2 Cassettone veneziano in lacca 
(sec. xvitt). Venezia, Ca' Rezzortico. 3 Tavolino in «vernis Martin» (1766) di bvi8. Parigi, Louvre. 4 Scatola per la scrittura 
nella tecnica Hira-Maki-e (Giappone, periodo Edo) Colonia, Musco di Arte Orientale. S Portapermetli in lacca rossa incisa 
{Cina sec. XIX). Pedtino, Musco del Palazzo Imperiale. 6 Scatola da tabacco in lacca Coupokine (Russia, metà sec. xIX). 


lissimi. ciascuno dei quali richiede una lentissima 
essiccazione prima della stesura dello strato suc- 
cessivo. Nella produzione cinese predominano la 
decorazione pittorica, arricchita con inserti cli ma- 
dreperla. avorio, tartaruga. corno e metalli nobili, 
e la tecnica dell'incisione. Tra le |. intagliate van- 
no ricordate le |. «guri» in cui un'incisione a forma 
di V mette in luce strati alternati cli colori diversi, 
per lo più rossi e neri. La decorazione incisa, tipi- 
camente cinese, è impropriamente detta £. di Co- 
romandel, dal nome della costa indiana da dove 
transitavano i trasporti di |. diretti in Europa: in 
effetti. essa era prodotta nella provincia di Ho- 
Nan, nella Cina centrale. Nella L. giapponese pre- 
dominano per lo più i fondi decorativi a ell'etto 
oro: quello granulare denominato Nashi-}i, quello 
compatto Kin-ji. Molto diffusa è la tecnica Hira- 
Maki-e. in cui una finissima polvere d'oro sparsa 
sul disegno abbozzato viene ricoperta da più stra- 
tidil.: quando questi ultimi vengono incisi per far 
riapparire la decorazione si ha invece la tecnica 
del Togidashi. I finissimi prodotti in LL dell'arte 
orientale inffuirono sensibilmente sugli scambi fra 
VESITEMO Oriente e VE Uropa, sopr attutto tramite 
le Compagnie delle Indie olandesi e inglesi non- 
ché tramite la Compagnia di Giesù. il cui apostola- 
to era assai attento alle manifestazioni culturali 
dell'Oriente. La voga delle in Europa risultò ini- 


zialmente legata al collezionismo, specie degli in- 
glesi e degli olandesi. che fin dal sec. xvi importa- 
rono scrigni, paraventi, armadi e cabinet in. Que- 
sti oggetti venivano montati su sostegni ispirati al 
gusto dell'epoca (cabinet composto da un grande 
scrigno in I. giapponese e da un tavolo-consolle 
barocco, Londra, Victoria and Albert Mus.). In 
epoca Luigi xv, quando si affermò fa moda dei 
mobili chi linea sottilmente mossa, si adoperarono 
(tagliati in misura come fossero stolfe da rivesti- 
mento) leggeri pannelli e paraventi di |. che die- 
dero così al mobili del nuovo gusto. specie i cas- 
settoni (Parigi, Mus. cles Arts Décoratifs), una 
certa veste esotica. Ma fu in pieno Settecento che 
la moda delle cineserie raggiunse lacme, tanto 
che in Estremo Oriente la È. venne fabbricata su 
ordinazione. e purtroppo con metodi cli produzio- 
ne accelerata. Questa |. di esportazione, prodotta 
a Canton spesso su modelli inviati dall'Europa, 
era cli minor pregio e presentava decorazioni di ti- 
po piùrconvenzionale. Inoltre, poiché la produzio- 
ne orientale si rivelava insufficiente, si iniziò una 
produzione curopea di vernici a imitazione della |. 
orientale. La differenza è sostanziale, perché la I. 
è un prodotto naturale alla stato puro, mentre la 

vernice europea è un prodotto composto dallo 
scioglimento di sostanze resinose (gomma l.. cop- 
pale. mastice) in alcol 0 essenza di trementina con 
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l'aggiunta di olio di lino. I primi tentativi di imita- 
zione sono inglesi e risalgono alla fine del Seicen- 
to; tale produzione, nota come Japan, si sviluppò 
ampiamente con la creazione di mobili «alla cine- 
se» eseguiti dall’ebanista T.J. Chippendale (came- 
ra da letto per Badminton House, Londra, Victo- 
ria and Albert Mus.) intorno alla metà del Sette- 
cento. In Francia si imposero artisti come il Da- 
gly, che si insediò presso i Gobelins nel 1713 con 
una manifattura per la produzione di vernice alla 
cinese, e i famosi fratelli Martin, che nel 1748 di- 
vennero laccatori del re. La verrnis Martin, legge- 
ra, brillante e inalterabile, consentì la decorazio- 
ne, oltre che del mobilio, di ogni tipo di oggetto: 
scatole, astucci, tabacchiere, agorai, bastoni. La 
vernice Martin sì prestava a una splendida imita- 
zione dell’oro, della porcellana, dello smalto, del- 
la madreperla, della tartaruga e, s'intende, della |. 
orientale. L'impiego maggiore si ebbe nel campo 
del mobilio, con esiti di notevole pregio (tavolino 
di BvRB, Parigi, Louvre). La decorazione consiste- 
va in una libera interpretazione dei motivi orna- 
mentali cinesi. In Italia, soprattutto Venezia fu in- 
teressata dalla voga orientaleggiante. La produ- 
zione di |. veneziana è ben diversa sia da quella 
delle I. orientali sia dalle vernici francesi: la super- 
ficie del mobile 0 dell'oggetto veniva prima pre- 
parata con una mano di gesso e colla, che acco- 
glieva decorazioni eseguite direttamente a tempe- 
ra o figurine a rilievo in pastiglia (gesso e colla) 
parzialmente dorate su fondo verde o rosso, az- 
zurro 0 nero; a questo punto, un'abbondante rico- 
pertura di sandracca (resina solida, trasparente) 
donava alla superficie una lucentezza e una prote- 
zione tali da ricordare la | orientale. Sempre a 
Venezia, nel Settecento, la forte richiesta di Mobi- 
li laccati indusse gli artigiani a elaborare un meto- 
do diverso per la produzione di mobili decorati 
imitanti le 1: la nuova tecnica prese il nome di ar- 
te povera. Si trattava di una decorazione ottenuta 
applicando al mobile finito (0 all'oggetto) delle 
stampe opportunamente ritagliate, che venivano 
poi colorate e protette con parecchie mani di san- 
clracca. Le stampine da ritagliare provenivano sia 
dall'opera dei grandi incisori veneti del tempo. co- 
me M. Ricci, G. Zais, F. Zuccarelli, J. Amigoni, 
sia dall'attività instancabile degli stampatori e cal- 
cografi Remondini di Bassano, che provvidero a 
far incidere su carte adatte, sottili e morbide, de- 
corazioni di sapore popolaresco appositamente 
ideate. | soggetti sono innumerevoli: di tipo sia 
orientaleggiante sia locale (nani, mesi dell'anno, 
scene pastorali, frutta. rametti di fiori, soldati, va- 
si, animali ecc.). L'arte povera si manifestò in pez- 
zi straordinari per gusto, ricchezza ec sapienza 
compositiva: esemplare il grande hureau-trumeau 
delle Civiche Raccolte del Castello Sforzesco di 
Milano. Nella Russia zarista si produssero. specie 
nell'Ottocento, scatole dipinte a soggetti popola- 
reschi su sfondo nero, imitanti alla lontana le I. 
orientali: tale produzione è detta £ Coupokine. 

Lachaise Gaston (Parigi 1582 - New York 1935 
scultore e disegnatore statunitense di origine lran- 
cese. In patria fornì disegni in stile art nouveau per 
il decoratore e orafo R. Lalique. Trasferitosi negli 


Stati Uniti nel 1906, soggiorno prima a Boston, poi 
(dal 1912) a New York. Scolpi numerosi nudi l'em- 
minili a tutto tondo, busti e sculture ornamentali 
decorative (bassorilievi del Rockefeller Center di 
New York, 1931 e 1934), riportabili al filone classi- 
cheggiante di A. Maillol e Ch. Despiau. 

Laclotte Michel (Saint-Malo 1929) storico del- 
l’arte francese. Curatore capo del dipartimento di 
pittura del Louvre di Parigi dal 1966. ispettore ge- 
nerale dei musei francesi dal 1980), si è occupato 
soprattutto di arte medievale ( La scuola di Avi- 
gnone, 1960) e ha redatto diversi cataloghi delle 
opere di pittura italiana conservate al Louvre. Ha 
organizzato inoltre mostre di respiro internazio- 
nale quali Da Giotto a Bellini (1956) e Il secolo 
di Tiziano. L’età d’oro della pittura a Venezia 
LI9OZ) 

laconici, vasi termine con cui si designa una clas- 
se di vasi greci prodotti a Sparta (e non a Cirene 
come si era in un primo tempo ipotizzato). La pro- 
duzione ebbe un lento sviluppo, iniziato nel sec. x 
a.C. e oi con lo stile a figure nere (60)()-525 
a.C.), fase in cui questa ceramica rivaleggiò con 
quella corinzia e attica. Intorno al 500 a.C. una no- 
tevole diffusione ebbe la produzione di coppe fi- 
gurate (Taranto, Cirene, Olimpia), crateri e stdn- 
noi a vernice nera (Sicilia, Lipari e Italia meridio- 
nale). Le forme, un po’ rigide, derivano da model- 
li metallici; Vargilla, rosa, è spesso rivestita da 
un’ingobbiatura giallina. Ai motivi vegetali e a 
quelli animali (splendida una coppa rinvenuta a 
Taranto e ivi conservata al Mus. Archeologico 
Naz., con l'interno decorato da pesci disposti a 
raggiera e lungo il bordo) sono da aggiungere sce- 
ne figurate, fra cui dominano soggetti cirenaici (re 
Arkesilas, raffigurato, per es., in una importante 
coppa conservata a Parigi. Bibliothèque Nat.). Re- 
centi studi hanno individuato due maestri in parti- 
colare (il Pittore di Naukratis e il Pittore dei Bo- 
readi), attivi intorno al 580 ca a.C.. a cui si deve la 
formazione di due importanti officine. Nell'ultimo 
venticinguennio del sec. Iv a.C. iniziò un lento de- 
clino qualitativo, ma la produzione proseguì fino 
al dominio romano. 

laconico + terme. 

Ladatte Frangois, nome francesizzato di France- 
sco Lacletti (Torino 1706-87) scultore italiano. Lun- 
gamente attivo a Parigi. partecipò con successo a 
vari Salons (Giuditta, marmo, Louvre) e divenne 
membro dell’Accademia. Dal 1744 operò a Tori- 
no, svolgendo importanti incarichi peri Savoia. Tra 
1 suoi numerosi lavori, improntati a un elegante gu- 
sto barocchetto, si conservano a Torino, tra l'altro. 
i bronzi dorati per i mobili del gabinetto cli toeletta 
della regina (Palazzo Reale). il trono argenteo del 
Duomo(1752). la pendola con 7! Tempo e la Gloria 
militare (1777, Palazzo Reale). 

Lady Chapel nelle chiese inglesi. la cappella de- 
dicata alla Madonna: talvolta esterna alla chiesa e 
a questa collegata da una galleria, più frequente- 
mente è collocata dietro il + coro. 

Laermans Eugène (Bruxelles 1864-194)) pittore 
belga. Studiò all'Accademia di Bruxelles e negli 
anni a cavallo del Novecento espose ai Salons del- 
la Société des Beaux-Arts e della Libre Esthéti- 
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que; a quest'ultimo presentò nel 1895 Una sera di 
sciopero. La bandiera rossa (1893, Bruxelles, Mus. 
Royaux des Beaux-Arts), che fece scalpore e lo 
consacrò esemplare pittore della vita operaia e 
contadina dell'estremo Ottocento. Per il suo rea- 
lismo sintetico ce aspro, con qualche venatura cari- 
caturale, lo si può considerare precursore dell’e- 
spressionismo belga. 
La Farge John (New York 1835 - Providence, 
Rhode Island, 1910) pittore statunitense. Studiò 
in Francia, da dove riportò negli Stati Uniti una 
pittura di gusto accademico ed eclettico, svilup- 
pandola in un neorinascimentalismo dalle venatu- 
re simboliste (A//1e7s, 1893-94, Brunswick, Bow- 
doin College Mus. of Art). Protagonista del revi- 
val della pittura murale, decorò edifici di H.H. Ri- 
chardson (Trinity Church, Boston), R.M. Hunt e 
McKim, Mead & White; eseguì anche vetrate. 
La Fosse Charles de (Parigi 1636-1716) pittore 
francese. Dapprima influenzato dal classicismo 
del suo maestro Ch. Le Brun, guardò in seguito 
alla pittura romana, ai grandi veneti e a Rubens, 
volgendosi a un linguaggio dichiaratamente ba- 
rocco di morbido e opulento pittoricismo (deco- 
razioni per soffitti a Versailles; Presentazione del- 
la Vergine, 1682, Tolosa, Mus. degli Agostiniani; 
Ritrovamento di Mosè, Parigi, Louvre). 
Lafréry Antonio (Orgelet 1512 - Roma 1577) in- 
cisore e stampatore francese. A Roma dal 1544, 
diresse il più importante laboratorio calcogralico 
della città, pubblicando un gran numero di rami: 
mappe, carte geografiche e soprattutto immagini 
di monumenti romani raccolte nello Speculum ro- 
manac magnificentiae (1567), opera che segna un 
traguardo nel campo dell'illustrazione antiquaria 
e che contribuì a elevare il livello della cultura ar- 
cheologica del tempo. 
La Fresnaye Roger de (Le Mans 1885 - Grasse 
1925) pittore francese. Subì il decisivo influsso del- 
l’opera di Cézanne, che lo orientò verso la ricerca 
di una struttura dell'immagine dipinta solidamen- 
te costruita (Artiglieria, 1911, New York, Metro- 
politan Mus.). La sua pittura ricorre altresì a piani 
giustapposti di colori vivaci (Eva, 1910), Ginevra, 
Fondazione O. Ghez); gli stessi caratteri si ritrova- 
no anche nella sua produzione legata al cubismo 
orfico, di cui fu, con R. Delaunay, F. Léger e J. 
Villon, uno dei più significativi esponenti in Fran- 
cia (La conquista dell'aria, 1913, Parigi, Coll. La 
Fresnaye; L'uomo seduto, 1914, Parigi, Mus. Nat. 
d'Art Mod. //mappamondo, Washington, Phillips 
Coll.). 
La Hyre Laurent de (Parigi 1606-56) pittore e in- 
cisore francese. Ebbe vasto successo con quadri di 
soggetto storico o religioso, notevoli per l’impian- 
to solido e realistico, e chiaramente influenzati da 
modelli italiani, in particolare veneti (Niccolò v 
alla tomba di san Francesco, Parigi, Louvre; Ado- 
razione dei pastori, Rouen, Mus. des Beaux-Arts). 
In seguito aderì al gusto classicista e adottò un di- 
segno più limpido, sotto l'influsso di N. Poussin, 
rappresentando temi mitologici ambientati in vasti 
paesaggi con rovine che, col procedere della sua 
carriera, acquistarono sempre maggiore Importan- 
za nella sua produzione (Mercurio affida Bacco al- 


le Ninfe, San Pietroburgo, Ermitage; Labano alla 
ricerca dei suoi idoli, 1647, Parigi, Louvre). 

Laib Konrad o Conrad (Ensingen, notizie 1442- 
57) pittore tedesco attivo in Austria. Esponente 
della Scuola di Salisburgo, innestò su un fondo di 
pungente realismo gotico modelli veneti (Alti- 
chiero) e fiamminghi che attestano una notevole 
apertura culturale. Dotato di un segno incisivo, 
sviluppò uno stile ricco di movimento e di sotti- 
gliezze espressive. Oltre ad alcune Crocifissioni 
(1449, Vienna, Mittelalterlicher Osterreichisches 
Kunstmus.: 1457, Graz, Landesmus.), la sua pro- 
duzione comprende un trittico con la Morte della 
Vergine (Piu), Mus.), assegnato alla sua fase più 
tarda, e due frammenti di polittico (probabilmen- 
te lo stesso a cui apparteneva la Crocifissione del 
1449) con i Santi Primo ed Ermete (Salisburgo, 
Mus. Carolino Augusteum). 

Lairesse Gérard de (Liegi 1641 - Amsterdam 
1711) pittore e incisore vallone. Artista di tenden- 
ze classiciste, dipinse pale d’altare per le chiese di 
Liegi e composizioni storiche e mitologiche (mus. 
di Amsterdam e Liegi; Parigi, Louvre). Divenuto 
cieco, con l’aiuto dei figli pubblicò l'opera teorica 
Il grande libro della pittura (1707), che gli procurò 
notevole fama. 

Lalique René (Ay 1860 - Parigi 1945) designer e 
gioielliere francese. Allievo dell’Ecole des Arts 
Décoratifs a Parigi, dopo un soggiorno di studio a 
Londra (1878-80), L. fondò una ditta a Parigi nel 
1885. I suoi raffinati gioielli liberty ebbero un 
grandissimo successo e tra i suoi clienti fu S. 
Bernhardt; ma la sua fama è oggi affidata agli 
splendidi oggetti e decorazioni architettoniche in 
cristallo di rocca o vetro, nei quali elaborò una 
tecnica di decorazione in rilievo che è il segno di- 
stintivo della sua produzione. . 

Lam Wifredo (Sagua la Grande 1902 - Parigi 
1982) pittore cubano. Studiò all’Avana, a Ma- 


Wifredo Lam 


«La giungla» (1942): guazzo su carta montata su tela, 
cu 239x230. New York, Musei ofModern Art. 
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drid e a Barcellona. Partecipò alla guerra di 
Spagna in difesa della Repubblica e, dopo la vit- 
toria dci lalangisti, riparò a Parigi, dove conob- 
be P. Picasso e venne in contatto col gruppo sur- 
realista. Nel 1941 ritornò a Cuba in compagnia 
di A. Breton, M. Ernst e dell’antropologo C. 
Lévi-Strauss. Quest’incontro segnò il distacco 
della sua pittura dalla iniziale figurazione arcai- 
cizzante e l'affermarsi di una nuova libertà in- 
ventiva, che faceva rivivere in termini fantastici 
e surreali i miti e le tradizioni della civiltà delle 
Antille (La giungla, 1942, New York, Mus. of 
Mod. Art). 

Lambert George (Kent 1700 - Londra 176$) pit- 
tore inglese. Iniziò la carriera come pittore di 
scene per i teatri londinesi. Si specializzò poi co- 
me pittore di paesaggi rifacendosi alla tradizione 
dei grandi paesisti francesi del Seicento, come G. 
Dughet. Le sue vedute di dimore di campagna 
(Westcombe House, 1730 ca, Wilton, Wiltshire; 
Chiswick, 1742, Chatsworth, Derbyshire, Coll. 
duca di Devonshire), superano la convenzione 
topografica per accostarsi ai principi del + pitto- 
resco. Alcuni dei suoi paesaggi presentano un ta- 
glio asimmetrico straordinariamente moderno, 
lontano dallo schema classico tradizionale dal 
quale L. traeva generalmente ispirazione (Pae- 
saggio con campo di grano, 1733, Londra, Tate 
Gall). 

Lamberti Nicolò (Firenze 1370)-1451 ca) sculto- 
re italiano. Fu tra gli artisti che lavorarono ali ri- 
lievi della Porta della Mandorla del Duomo di 
Firenze, nell’ultimo decennio del sec. x1v e all’i- 
nizio del xv: forti accenti gotici distinguono le 
sue ligure, morbidamente modellate e chiuse in 
pesanti panneggi. Dopo aver scolpito un San 
Luca per Orsanmichele (1403-06, Firenze, Bar- 
gello) e un San Marco per il Duomo (1408-15, 
Firenze, Mus. dell'Opera del Duomo), si trasferì 
a Venezia (1416), dove il suo stile si adattò feli- 
cemente al gusto veneto (statue e motivi deco- 
rativi nel coronamento della facciata di San 
Marco). 

Lamberti Pietro (Firenze 1393 - Verona 1435) 
scultore italiano. Iniziò la sua attività con il padre 
Nicolò a Firenze e verso il 1420) lavorò alla tomba 
di Onofrio Strozzi in Santa Trinita scolpendone il 
sarcofago. Di ritorno a Venezia, realizzò insieme 
a Giovanni di Martino da Fiesole, la tomba di 
Tommaso Mocenigo nella chiesa dei Santi Gio- 
vanni e Paolo, e il capitello con la Giustizia a Pa- 
lazzo Ducale, allineandosi alla tradizione veneta 
in modi di fluida sensibilità plastica. 

Lamboglia Nino (Imperia 1912 - Genova 1977) 
archeologo italiano. Ha lungamente studiato la 
Liguria antica, dall'età del ferro all'arte paleocri- 
stiana, e nel panorama italiano è considerato un 
pioniere dell'archeologia stratigrafica e subac- 
quea. Fra le sue imprese, il grande scavo strati- 
gralico di Ventimiglia, la romana Al/bintinulium 
(Gli scavi di «Albintimilium» e la cronologia della 
ceramica romana; parte prima, 1950: Ventimiglia 
romana, 1964), il recupero della nave romana di 
Albenga con il suo carico di anfore, lo studio del 
battistero della stessa Albenga (La nave romana 


di Albenga, 1952; Albenga romana e medievale, 
1957). 

lambrecchini frange di vario materiale apposte 
come ornamenti sull'orlo di finestre o archi: nell’i- 
conografia araldica, il pennacchio che scende dal- 
l'elmo e avvolge lo scudo. 

Lampi Giovanni Battista (Romeno, Trento, 
1751 - Vienna 1830) pittore italiano. E noto so- 
prattutto per la sua attività di ritrattista presso le 
corti di Vienna, Varsavia e San Pietroburgo. Nei 
suoi ritratti (La contessa Potocka con la figlia, 
Varsavia, Coll. conte Czacka; Caterina 1, San 
Pietroburgo, Ermitage) la tradizione coloristica 
veneta e quella analitica francese si compongono 
nella morbidezza del tocco. Dipinse anche pale 
d'altare (Incoronazione della Vergine, Romeno, 
Parrocchiale). 

Lanciani Rodolfo (Montecelio, Tivoli, 1847 - 
Roma 1929) ingegnere e archeologo italiano. 
Operò a Villa Adriana, a Ostia (al Portus Traia- 
ni), e soprattutto a Roma, dove diresse 1 lavori 
di isolamento del Pantheon (1881-82) e la conti- 
nuazione degli scavi del Foro romano. Professo- 
re di topografia romana all'Università di Roma, 
è stato il fondatore della moderna topografia. 
Tra le sue pubblicazioni sono da ricordare, oltre 
a numerosi disegni e appunti inediti, i monu- 
mentali quattro volumi della Storia degli scavi di 
Roma (1902-12). Pubblicò inoltre (1893-1901) la 
Forma urbis, pianta marmorea di Roma in età 
severiana, costituita da 46 grandi tavole in cui 
sono disegnati i ruderi esistenti. 

Lancret Nicolas (Parigi 1690-1743) pittore fran- 
cese. Dopo alcuni infelici tentativi di pittura stori- 
ca, seguì l'esempio di C. Gillot e soprattutto di 
J-A. Watteau, raffigurando maschere italiane (// 
teatro italiano ovvero gli attori della commedia ita- 
liana, Parigi, Louvre) nonché innumerevoli scene 
galanti e di genere e composizioni allegoriche 
(L'infanzia, Londra, Nat. Gall.; L'inverno, Parigi, 
Louvre; La danzatrice Camargo, Washington, 
Nat. Gall.), di un cromatismo chiaro e un po’ fred- 
do e di pregevole levità compositiva. 

land art corrente dell’arte contemporanea svi- 
luppatasi sul finire degli anni Sessanta del Nove- 
cento negli Stati Uniti e diffusasi poi in Europa. Si 
caratterizza per gli interventi diretti sul paesaggio 
con lavori, noti anche come carthworks, concepi- 
ti per luoghi specifici, frequentemente inaccessi- 
bili, che rappresentano in parte lo sviluppo di te- 
matiche concettualiste (poveriste in Italia) e met- 
tono radicalmente in discussione i mezzi conven- 
zionali della creazione artistica e i tradizionali 
spazi espositivi. Lo spettro degli interventi è am- 
pio, comprendendo sia alterazioni impercettibili 
(le camminate di R. + Long) ed effimere (gli 
«Impacchettamenti» di + Christo). sia radicali 
modificazioni dell'ambiente su scala monumen- 
tale spesso evocanti le enigmatiche vestigia di ci- 
viltà arcaiche: gli scavi di M. + Heizer in Nevada 
(Doppio negativo, 1969-70). gli accumuli di terra 
e pietre della celebre e suggestiva Spiral Jern di 
R. + Smithson nel Grande Lago Salato dello 
Utah (1970). la trasformazione in osservatorio 
astronomico dell'interno del Roden Crater ( Ari- 
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zona) intrapresa nel 1977 da James Turrell (n. 
1941). Tali interventi, di non facile fruizione di- 
retta, sono documentati da film, video e riprese 
fotografiche, oppure si concretizzano in mappe, 
che restituiscono le coordinate dell'intervento. 
Oltre agli artisti ricordati, tra i principali espo- 
nenti della l.a. figurano anche W. + De Maria, H. 
— Fulton e D. + Oppenheim. 

Landi Edoardo + cinetica, arte. 

Landi Gaspare (Piacenza 1756-1830) pittore ita- 
liano. Recatosi a Roma nel 1781, studiò con P. 
Batoni e D. Corvi e fu amico di A. Canova, al 
quale successe nella presidenza dell’Accademia di 
San Luca. Valente ritrattista, praticò un neoclassi- 
cismo temperato da insorgenti inflessioni veristi- 
che (Ritratto di Canova, Bergamo, Acc. Carrara; 
Autoritratto, Firenze, Uffizi). 

Landini Taddeo (Firenze 1550) ca - Roma 1596) 
scultore e architetto italiano. Seguace del Giambo- 
logna, eseguì a Firenze l’/nverno, una delle statue 
decorative del ponte di Santa Trinita, e a Roma, 
tra numerose altre opere, le statue dei quattro gio- 
vani della fontana delle Tartarughe (1585, con Gia- 
como Della Porta), esprimendosi in ritmi sinuosi e 
scattanti secondo i moduli del tardo manierismo. 
Landriani Paolo (Milano 1755-1839) scenografo 
e architetto italiano. Allievo dell’Accademia di 
Brera e quindi collaboratore di P. Gonzaga, fu tra 
i più brillanti scenografi attivi a Milano in età neo- 
classica. Allestì numerosi spettacoli per il Teatro 
alla Scala e pubblicò un importante trattato: Os- 
servazioni sui difetti prodotti nei teatri dalla cattiva 
costruzione del palcoscenico (1815). 

Landseer Edwin Henry (Londra 1802-73) pittore 
inglese. Allievo di B.R. Haydon, divenne abilissi- 
mo pittore di animali di cui, secondo la moda ro- 
mantica, fece altrettanti simboli delle virtù e dei 
difetti umani (Dignità e impudenza, 1839, Londra, 
Tate Gall. // monarca di Glen, 1851, Londra, coll. 
priv.). Pittore prediletto della regina Vittoria, fu 
anche ritrattista della buona società del tempo (// 
marchese di Stafford, 1838, Londra, Royal Ac.; Str 
Walter Scott, 1858, Londra, Nat. Portrait Gall.). 
Celebre tra i contemporanei (ma contestato da 
artisti e critici) è stato poi considerato l'emblema 
del peggior gusto dell'epoca. Oggi è rivalutato so- 
prattutto dai collezionisti per l'efficacia delle sue 
ralfigurazioni di animali. 

Lanfranco (secc. x1-x1) architetto italiano. Pro- 
babilmente comasco, diresse i lavori del Duomo 
di Modena, iniziato nel 1099 e già molto avantà 
nel 1106 quando vi furono traslate le reliquie, 
patrono san Gimignano. La costruzione, chf 
l'interno conserva impianto basilicale, svi 
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1«Jsolate Mass/Circumflex» (1968) di M. 
Vva. 

2 «Spiral Jettv» (1970) di R. Sinithse, 
Salato. 

3 «Running Fence» (1972-76 
montanti metallici. Califori; 
Counties. 

4 «he Liglining Field» (1977) 
New Mexico. 


di nylon e 
gd Sostonma 


- De Maria. Quemado, 


647 


Lanzi 


I 00 n ttttltlttTTTTÀI>=àele=e----r-_-—méì 


l'esterno forme architettoniche lombarde. In par- 
ticolare, il tema della loggia ad archeggiature tri- 
partite, che ritmano su tutti i lati la costruzione, 
costituisce uno svolgimento in direzione dinami- 
ca, plastica e chiaroscurale del motivo decorativo 
degli archetti. Il portale centrale della facciata è 
preceduto da un protiro sorretto da leoni stilofori: 
si tratta di un’altra innovazione rispetto allo sche- 
ma architettonico romanico, che, insieme alle log- 
ge, ricomparirà frequentemente nelle costruzioni 
dell’Italia settentrionale. Direttamente influenza- 
ta dall’opera di L. fu tutta l'architettura emiliana e 
padana, in particolare l'abbazia di Nonantola e le 
cattedrali di Verona e Ferrara. 

Lanfranco Giovanni (Terenzo, Parma, 1582 - 
Roma 1647) pittore italiano. Allievo e collabora- 
tore di Agostino Carracci al Palazzo del Giardi- 
no di Parma, passò poi a Roma presso Annibale 
Carracci e fu quindi attivo in proprio nella deco- 
razione del camerino degli Eremiti in Palazzo 
Farnese (1604 ca). Tra il 1608 e il 1610 collaborò 
anche con G. Reni (affreschi in San Gregorio al 
Celio). Nel 1610 rientrò per due anni a Parma, 
dove, anche sulla base dell’opera del Correggio, 
maturò una singolare pienezza naturalistica in- 
sieme a idee precocemente barocche, innestate 
sui temi classicisti: esemplari in tal senso l’An- 
nunciazione di San Carlo ai Catinari e, più anco- 
ra, gli affreschi della cupola di Sant'Andrea del- 
la Valle (1621-27) a Roma. L. lavorò dal 1634 al 
1646 anche a Napoli, lasciandovi numerose ope- 
re (per la chiesa del Gesù, per la Certosa di San 
Martino, nella Cappella di San Gennaro del 
Duomo, oltre a varie tele) che ebbero grande ri- 
lievo per le vicende della cultura locale nel pas- 
saggio dal caravaggismo alla grande decorazione 
barocca. 

Lange Dorothea (Hoboken, New Jersey, 1895 - 
Marin County, California, 1965) fotografa statu- 
nitense. Studiò alla Columbia University di New 
York con il fotografo pittorialista C. White; nel 
1935 iniziò con l'economista P. Taylor un’opera di 
documentazione sui lavoratori emigrati, per la 
California State Emergency Relief Administra- 
tion: da quella esperienza nacque il progetto della 
Farm Security Administration. Come reporter 
realizzò servizi per varie riviste, tra cui «Life» 
(1954-55), in America Latina, Asia, Africa. Molte 
sue fotografie furono utilizzate da J. Steinbeck 
per i suoi articoli e ne ispirarono il romanzo Furo- 
re. Tra le sue pubblicazioni: Un esodo americano 
(1940), La donna rurale americana di Dorothea 
Lange (1967, postumo), Dorothea Lange: fotogra- 
fie della Farm Security Administration, 1935-1939 
(1981, postumo). 

Langetti Giovanni Battista (Genova 1635? - Ve- 
nezia 1676) pittore italiano. Allievo a Roma di 
Pietro da Cortona, si stabilì in seguito a Venezia, 
dove elaborò, sugli esempi di J. de Ribera e di B. 
Strozzi, un proprio stile tenebroso, violentemente 
naturalistico (Mercurio e Argo, Genova, Palazzo 
Bianco: Cristo in croce e la Maddalena, Venezia, 
Santa Teresa). La sua produzione è caratterizzata 
dal ricorrere dei medesimi soggetti e di pochi tipi 
e modelli: vecchi, santi. l'ilosoli e profeti, e temi 


orridi tratti dal mito e dalla storia antica (Apollo e 
Marsia, Genova, Palazzo Bianco; Morte di Cato- 
ne, Bologna, coll. priv.). 

Langhans Carl Gotthard (Landshut 1732 - Gru- 
neiche 1808) architetto tedesco. Attivo a Bresla- 
via (Palazzo Hazfeld, 1765-73), viaggiò a lungo 
in Italia (1768-69), in Francia, Olanda e Inghil- 
terra, prima di trasferirsi a Berlino (1788) dove 
diventò architetto ufficiale della corte prussiana 
e costruì la Porta di Brandeburgo (1789-94), ispi- 
rata ai propilei dell’ Acropoli di Atene. Altra sua 
opera di rilievo è il Palazzo di Marmo a Pot- 
sdam. Nel 1794 fece ritorno a Breslavia, dove si 
occupò del riassetto del Palazzo Reale. L. fu tra 
gli artisti che maggiormente contribuirono al 
passaggio dal barocco al neoclassicismo in Ger- 
mania. 

Lanino Bemardino (Vercelli 1512 ca - 1582/83) 
pittore italiano. Allievo di G. Ferrari, ne inter- 
pretò la lezione in termini addolciti, puntando sul- 
la sfumata morbidezza del modellato (come si no- 
ta soprattutto nei disegni e nei cartoni) e inclinan- 
do verso un’espressività trasognata e patetica ( Pa- 
la di Ternengo, 1534, Torino, Gall. Sabauda; af- 
freschi con Storie di Cristo nell’Oratorio di Santa 
Caterina a Vercelli). Guardò tuttavia anche in al- 
tre direzioni accogliendo apporti leonardeschi. 
Dopo aver acquisito una posizione di primato ar- 
tistico a Vercelli, dove aveva sposato una figlia di 
G. Giovenone, accettò importanti commissioni 
per Novara (Storie di san Giuseppe in Duomo), 
Milano e territorio (Martirio di santa Caterina, 
1546-48, in collaborazione con G.B. della Cerva, 
Milano, San Nazzaro; affreschi in San Magno a 
Legnano; Battesimo di Cristo, 1556, Busto Arsi- 
zio, Battistero), orientandosi verso soluzioni gra- 
dualmente più complesse e affollate non prive di 
inflessioni manieristiche (Madonna della Grazia, 
Vercelli, San Paolo). 

Lantana Giovanni Battista (Brescia 1581-1627) 
architetto italiano. Fu attivo a Brescia, dove pro- 
gettò il Duomo Nuovo, innalzato a partire dal 
1604 tenendo conto delle modifiche suggerite da 
Lorenzo Binago: una grandiosa, solida architettu- 
ra a croce greca con altissima cupola, nello stile 
del tardo rinascimento. 

lanterna + cupola. 

Lanzani Bernardino (San Colombano al Lam- 
bro, Milano, notizie 1490-1526) pittore italiano. 
Attivo a Pavia, dove si conserva gran parte della 
sua produzione (affreschi nell’Oratorio di Santa 
Maria della Pusterla e Storie di san Maiolo in San 
Salvatore: Bambino Gesù fra sant Anna, la Vergi- 
ne e altri santi, 1515, Santa Maria del Carmine), 
guardò al Bergognone, ai Piazza e infine ai pittori 
leonardeschi, riconducendone i modi a una sere- 
na e scorrevole vena narrativa. In seguito a un de- 
litto riparò a Bobbio, dove decorò ad affresco la 
chiesa abbaziale (dal 1526). 

Lanzi Luigi (Treia. Macerata. 1732 - Firenze 
1810) letterato e storico dell’arte italiano. Entrato 
nel 1749 nell'ordine dei Gesuiti a Roma, insegnò 
greco e latino e fu in contatto con gli ambienti ar- 
tistici del classicismo (J.J. Winckelmann. A.R. 
Mengs). Nel 1775. per interessamento del gran- 
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duca Pietro Leopoldo, lu chiamato a Firenze do- 
ve. con l'incarico di «antiquario», si dedicò allo 
studio e al riordinamento delle raccolte di anti- 
chità delle gallerie fiorentine. Tra le sue numero- 
se opere storiche ed erudite, fondamentale resta 
la Storia pittorica d'Italia (1792, 1795-96, 1809), 
volta. malgrado i legami col Winckelmann e il tri- 
buto pagato alla teoria classicista del «bello idea- 
le», non tanto a elaborare principi, quanto a trac- 
ciare per la prima volta un quadro storico com- 
plessivo dell’arte italiana, diviso per + scuole re- 
gionali c con particolare attenzione alle grandi 
personalità artistiche. 

Laos, arte del + Inclocina, arte dell’. 

Lapicque Charles (Taizé, RhÒne, 1898 - Parigi 
198$) pittore francese. Di formazione ingegnere, 
cominciò a dedicarsi alla pittura a partire dai tardi 
anni Venti conducendo in parallelo indagini scien- 
tifiche sulla percezione dei colori. L'interesse per 
Il cubismo e il fauvisme lo avvicinò al gruppo dei 
Jeunes peintres de tradition frangaise, e in parti- 
colare a M. Estève e J.-R. Bazaine, coi quali cspo- 
se nel 1941 alla Gall. Braun. Consacratosi definiti- 
vamente alla pittura dal 1943, negli anni Cinquan- 
ta propose una nuova figurazione, influenzata da 
R. Dufy. prediligendo marine c temi mitologici in 
composizioni dinamiche e dai colori sontuosi. 
Lapis Gaetano (Cagli, Pesaro e Urbino. 1706 - 
Roma?”, 1776) pittore italiano. Studiò a Roma con 
S. Conca, ma si rifece autonomamente alle fonti 
del classicismo seicentesco, a C. Maratta soprat- 
tutto e ai bolognesi, adottando tuttavia un croma- 
tismo freddo e dalle tonalità squillanti che rimase 
costante lungo tutta la sua carriera artistica. A 
Roma ebbe commissioni importanti (Maddalena, 
chiesa dei Santissimi Luca e Martina; Sposalizio 
di santa Caterina, chiesa dei Senesi in via Giulia), 
ma lavorò prevalentemente nelle Marche, specie 
per la sua città natale (tele per la Cattedrale di 
Cagli: Gloria di santa Chiara, Cagli, Santa Chia- 
ra), e in Umbria. 

La Planche, de + De la Planche. 

Lapo (attivo nella seconda metà del sec. xtt1) scul- 
tore italiano. Aiuto di Nicola Pisano nei lavori per 
il pulpito della Cattedrale di Siena (1266-68), per 
l'arca di San Domenico a Bologna e per la pila 
dell’acqua santa di San Giovanni Fuoricivitas a 
Pistoia. Non sono documentate sue opere auto- 
nome, ma gli è attribuita una Madonna con il 
Bambino nel Mus. di Detroit. 

Laprade Pierre (Narbonne 1875 - Fontenay- 
aux-Roses, Parigi 1932) pittore francese. Nella 
sua pittura di paesaggi. interni con ligure, nudi e 
nature morte. ancora tardoimpressionista. si in- 
sinua una punta di accademismo che prelude al- 
la ripresa classicistica degli anni Venti (// mantel- 
lo rosso, 1903 ca. Parigi, Mus. Nat. d'Art Mod.: 
Donna con stampa, 1904 ca, Parigi, Mus. Nat. 
d'Art Mod.). 

Larco Sebastiano + Gruppo 7. 

Lardera Berto (La Spezia 1911 - Parigi 1989) 
Scultore italiano. Studiò scultura a Firenze: nel 
1947 si trasferì a Parigi, dove sviluppò una ricerca 
vicina alla tradizione astratto-geometrica degli an- 
ni Trenta, usando lastre di metallo tagliate e com- 


poste con effetti di monumentalità (serie delle 
Sculture a due dimensioni, 1945-49; Ritmo eroico 
3, 1957-58. Amburgo, Kunsthalle). 
Largillière o Largillierre, Nicolas de (Parigi 1656- 
1746) pittore francese. Di origine fiamminga, 
compì la propria educazione dapprima ad Anver- 
sa, quindi, sotto la guida cl P. Lely, in Inghilterra. 
Tornato a Parigi (1682), sotto la protezione di Ch. 
Le Brun si affermò come ritrattista dell'alta so- 
cietà per le sue qualità di brillante colorista nel 
solco di A. Van Dyck e per la maestria nel pre- 
sentare i modelli in una cornice di appropriata 
magnificenza e, talvolta, di profondo contenuto 
psicologico (Ritratto di Elizabeth Throckmorton, 
Washington, Nat. Gall. of Art). Regista di solenni 
ritratti di gruppo (£x-voto a sua Genoveffa, 
1696, Parigi, Saint-Etienne-du-Mont), curò la 
maestà del gesto, la resa delle stoffe preziose, il 
lusso dell’ambientazione; ma ricercò soprattutto 
l’unità dell'effetto d'insieme attraverso un’orche- 
strazione cromatica che giunge a rall'inatezza in 
opere come // ritratto di famiglia (Parigi, Louvre), 
I figli di Giacomo n (Londra, Nat. Portrait Gall.; 
una seconda versione a Firenze, Uffizi), La bella 
strasburghese (1703, Strasburgo, Mus. des Beaux- 
Arts). Dipinse anche sontuose nature morte di 
gusto fiammingo. 
Lari Anton Maria (Siena, notizie 1521-49) archi- 
tetto italiano. Successore di B. Peruzzi come ar- 
chitetto pubblico di Siena, si occupò soprattutto di 
fortilicazioni (Porto Ercole, Talamone ecc.); die- 
de anche i disegni per il monastero di Santa Mar- 
ta (1539) e per la facciata di Palazzo Palmieri 
(1547). Come pittore, operò nel solco del Becca- 
fumi e soprattutto del Sodoma (Madonna e santi, 
Chianciano, Mus. della Collegiata). 
Larionov Michail o Michel Fédorovié (Tiraspol, 
Bessarabia, 1881 - Fontenay-aux-Roses, Parigi, 
1964) pittore russo. Studiò a Mosca, al Collegio 
di pittura, scultura e architettura, dove conobbe 
N. Gontarova. Insieme si accostarono all’am- 
biente postimpressionista e collaborarono nel 
1906 alla rivista «Il Mondo dell’arte» (Mir Iskus- 
stva). In questo periodo L. guardò soprattuto a 
V. Van Gogh. P. Bonnard, H. Matisse e Picasso 
(Alberi al sole, 1905, Parigi, Mus. Nat. d’Art 
Mod.). Personaggio di punta dell'avanguardia 
russa, con D. Burljuk, P. Kuznecov e la Gondîa- 
rova formò il gruppo La Rosa Azzurra e fondò 
la rivista «Vello d'oro». Fra il 1907 e il 1913 si l'e- 
ce promotore di una serie di iniziative, mostre, 
incontri, svolgendo sino al 1914 un ruolo vitale 
per il movimento. Allo stile primitivista, ispirato 
alla vita del popolo russo (Soldato a cavallo, 
191? ca, Londra, Tate Gall.: // porco blu, 1909- 
ll. e Le stagioni, 1912, Parigi. Mus. Nat. d'Art 
Mod.) e volto a un recupero della tradizione po- 
polare e a una semplificazione del colore e della 
forma, seguì il raggismo, pittura ormai completa- 
mente astratta nell'abbandono del soggetto e 
nell’accettazione del simultaneismo futurista, il 
cui manifesto venne pubblicato nel 1913 (Rizrar- 
to di V. Vatlin, 1913: Passeggiata -Venere di Bou- 
levard, 1913: Giornata di sole - Struttura pnet- 
moraggista basata sul colore, 1913-14, tutti a Pa- 
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«J soldati» (1908): olio su tela, 
cm 70,5 X92. Coll. priv. 


rigi, Mus. Nat. d’Art Mod.). L’anno successivo 
L. e la Gonéarova partirono definitivamente alla 
volta di Parigi, al seguito di Diaghilev. Negli an- 
ni seguenti, ormai malato. l’artista si dedicò qua- 
si esclusivamente alla scenografia e al balletto. 
La Rocca Ketty (La Spezia 1938 - Firenze 1976) 
artista italiana. Animatrice del fiorentino Gruppo 
70, ha realizzato opere di poesia visiva che, abbi- 
nando immagini tratte dai giornali a testi diso- 
rientanti, miravano a disvelare la carica ideologica 
e sessista dell'informazione di massa. Nel 1972 ha 
partecipato alla Biennale di Venezia con il video 
Apperuice per una supplica. Nel 1973 ha avviato 
la serie dei Polittici, composti da immagini-cliché 
e annotazioni calligrafiche: sono seguite le Cra- 
niotogie, basate su radiografie del cranio dell’arti- 
sta, che in questo modo affrontava il tema doloro- 
so e autobiografico della malattia che ne avrebbe 
provocato la prematura scomparsa. 

Laroon Marcellus (Chiswick, Londra 1679 - 
@xford 1772) pittore inglese. Durante la giovinez- 
za partecipò a campagne militari nelle Fiandre. in 
Irlanda e in Spagna. Studiò poi pittura con G. 
Kneller (1712-15) c fu attivo come pittore di scene 
ispirate a rappresentazioni teatrali e trattenimen- 
ti musicali, oltre che cli scene di genere e pastorali 
su modelli francesi e veneziani: Rione musica 
le (Drumlanrig Castle, Coll. duca di Buccleuc). 
Larsson Carl Olof (Stoccolma 1853 - Sundborn, 
Falun, 1919) pittore. incisore e illustratore svede- 
se. Formatosi all'Accademia cli Stoccolma. visse 
in Francia dal 1880 al 1885. Deve la sua popola- 
rità, più che alle grandi pitture decorative (affre- 
schi nel Teatro dell'Opera e nel Mus. Naz. di 
Stoccolma). alle delicate composizioni ad acque- 
rello in cui. spesso con fine senso umoristico, de- 
scrive momenti di vita domestica nella sua fattoria 
cli Sundborn. Fu anche un prolifico ritrattista in 
varie tecniche (olio. pastello. acquerello. incisione). 
Lartigue Jacques-Henri (Courbevoie, Parigi, 1894 - 
Nizza 1950) fotografo francese. Lufani prodige, 
cominciò a fotografare all'età di sette anni. Fino 


alla metà degli anni Venti fotografò scene di vita 
familiare e mondana che formano una sorta di al- 
bum della Belle Epoque. Si dedicò poi alla pittu- 
ra, ma continuò a coltivare lhobby della fotogra- 
fia, realizzando reportages, servizi di moda e di 
teatro, ritratti; girò anche alcuni film. Tra i nume- 
rosi volumi a lui dedicati: Le fotografie di Jacques- 
Henri Lartigue (1963). Diario di un secolo (a cura 
di R. Avedon, 1970), Gli autochromes di J.-H. 
Lartigue 1912-1927 (1980). 

Lasdun Denys (Londra 1914 - Londra 2001) ar- 
chitetto inglese. Attivo negli anni Quaranta all'in- 
terno del gruppo Tecton (considerato principale 
esponente dello stile internazionale in Gran Bre- 
tagna) e fortemente influenzato dalla lezione di Le 
Corbusier, ha realizzato alcune opere vicine al + 
brutalismo. La predilezione per il cemento armato 
e la composizione per piani orizzontali («strata») 
caratterizzano l’intera sua produzione, che com- 
prende, tra le altre opere, i complessi del Bethnal 
Green a Londra (1952-55), gli edifici per l'East 
Anglia University a Norwich (1962-68). il National 
Theatre di South Bank a Londra (1967-76). 
Lastman Pieter (Amsterdam 1583-1633) pittore 
olandese. Soggiornò a Roma fra il 1603 e il 1607. su- 
bendovi l'influsso di A. Elsheimer e Caravaggioma 
soprattutto dei Carracci: tradusse la lezione dram- 
matica cli questi artisti in una pittura più teatrale e 
patetica (Sesurrezione di Lazzaro. L'Aia. Mus.: 
Utisse e Nausicaa e Davide al tempio. Brunswick. 
Mus.). Nel 1624 ebbe come allievo Rembrandt. cui 
trasmise molti elementi stilistici italianizzanti e alla 
cui arte. per converso, si ispirò negli ultimi anni 
(Battesimo dell'Etiope. Berlino. Staatl. Mus.). 
late-modern termine utilizzato da C.A. Jencks 
nel 1977 per indicare la produzione architettonica 
degli anni Sessanta e Settanta. che traeva ispira- 
zione dai principi del + Movimento moderno. e 
con riferimento all'opera di numerosi architetti 
(da A. Isozaki a N. Hertzberger. da K. Roche e J. 
Dinkeloo a K.N. Kurokawa. da C. Pelli ai rappre- 
sentanti dell'architettura high tech. N. Foster. R. 
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1 «La buona ventura»: olio su tela, cm 102 Xx123,5. New York, Metropolitan Museum. 2 «San Giuseppe falegname»: olio 


su tela, cm 137X101. Parigi, Louvre. 


Rogers ecc.). In opposizione al + postmoderno, il 
l.-m. si caratterizza per il recupero e l’accentua- 
zione di alcuni schemi dell’architettura moderna 
(predilezione per le componenti strutturali e tec- 
nologiche, ripetitività di elementi modulari), per 
la ricerca di una certa monumentalità e per l’ado- 
zione di un linguaggio formale tendenzialmente 
astratto. Il termine l.-m. viene oggi utilizzato conri- 
ferimento al + produttivismo e all’architettura + 
high tech. 

La Tène + Tène, La. 

La Tour Georges de ( Vic-sur-Seille 1593 - Luné- 
ville 1652) pittore francese. Stabilmente docu- 
mentato in Lorena a partire dal 1616 (data che 
vale quindi come ante quem cronologico all'ipote- 
si di un suo viaggio in Italia), si trasferì (1620) nel- 
la città natale della moglie, Lunéville, punto ne- 
vralgico delle comunicazioni fra la Borgogna, 
Metz e Nancy, e residenza amatissima del duca di 
Lorena e della corte. Salvo rare parentesi (entro 
le lacune documentarie fra il 1638 e il 1643 si col- 
locano gli spostamenti in direzione di Nancy e di 
Parigi) L.T. operò con continuità a Lunéville, an- 
che dopo l'annessione del ducato alla Francia 
(1638). fino alla sua morte nel 1652. Fu artista cer- 
tamente molto attivo e di fama (nel 1639 ottenne 
il titolo di pittore del re), ma, forse per via delle vi- 
cende drammatiche della Lorena, la sua produ- 
zione ci è pervenuta scarsissima: una trentina di 
opere appena entro un arco di lavoro di quasi 
quarant'anni. Una parte considerevole della sua 
prima produzione andò distrutta nell'incendio di 
Lunéville del 1638 che lo costrinse ad abbandona- 
re temporaneamente la città. 

Secondo l'orientamento degli studi recenti, le fon- 
ti di L.T. sono da ricercare non nel caravaggismo 
italiano. ma nella pittura lorenese tra J. Callot, 
Jean Le Clerc e soprattutto J. Bellange, nella cul- 
tura parigina, dove poté acquisire il gusto per le 


scene satiriche e teatrali che compaiono tra le 
opere giudicate più antiche, nei caravaggeschi 
olandesi (D. Van Baburen, H. Terbrugghen, G. 
Van Honthorst), nei pittori di Anversa, di Leida e 
nei tedeschi. La cronologia delle sue opere ha da- 
to luogo a numerose controversie, ma oggi la cri- 
tica sembra concorde nello stabilire che la divisio- 
ne tra «diurni» e «notturni», accreditata dalla da- 
tazione tarda dei due notturni con // pianto di san 
Pietro (1645, Cleveland, Mus. of Art) e il Rinne- 
gamento di san Pietro (1650, Nantes, Mus. des 
Beaux-Arts), uniche tele datate finora note, non 
corrisponde a due momenti successivi della sua 
carriera, ma che le due tipologie di dipinti sono 
compresenti lungo l’intera attività. Allo stato at- 
tuale delle conoscenze, che potrebbe essere mes- 
so in discussione da nuovi ritrovamenti documen- 
tari o di dipinti, si distinguono tre grandi fasi nella 
sua opera pittorica. Il primo periodo (fino al 1630 
ca) risente soprattutto di Bellange e presenta ope- 
re a lume di candela con forti contrasti e singolare 
audacia compositiva ed espressiva (Denaro versa- 
10, Leopoli, Mus. di Belle Arti) e «diurni» come il 
ciclo degli Apostoli (Albi, Mus. Toulouse-Lau- 
trec) rivelati da una luce fredda e chiara che inda- 
ga in modo preciso i più minuti dettagli. AI secon- 
do periodo (quarto decennio del Seicento) appar- 
tengono opere come la La buona ventura (New 
York, Metropolitan Mus.), caratterizzate da una 
stesura pittorica ferma e compatta e dallo splen- 
dore dei singoli brani, alcuni di straordinario rea- 
lismo, ma con un risultato finale da considerarsi 
antitetico, per l'assoluta ieraticità, al caldo natura- 
lismo di analoghi soggetti caravaggeschi. In que- 
sto periodo L.T. sviluppa anche la poetica dei 
«notturni» (Giobbe deriso dalla moglie, Epinal, 
Mus. Départemental des Vosges) che diviene do- 
minante nell'ultima fase di attività. 

Muovendo da una radicale indagine realistica, 
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che è poi la sua versione eterodossa e autonoma 
del naturalismo caravaggesco, L.T. mira a orga- 
nizzare questa realtà sconvolgente entro una cal- 
colatissima costruzione formale (si veda la serie 
stupenda delle Maddalene*, il San Giuseppe fule- 
gname, Parigi, Louvre; la Natività di Rennes, 
Mus. des Beaux-Arts; le redazioni diverse del San 
Sebastiano), che annulla ogni esplicita connota- 
zione del vero entro un impianto irrealistico e 
astratto, secondo un processo che presenta forti 
analogie con il razionalismo della cultura francese 
contemporanea. Il «notturno» è lo strumento di 
questa costruzione e serve al pittore — insuperato 
negli effetti di lume artil'iciale -- per concentrarsi 
sull’essenziale, isolandolo contro tenebre che lo 
elevano a oggetto di un’assorta, immobile con- 
templazione. Molte opere di L.T. sono note at- 
traverso copie che pongono il problema della de- 
finizione della sua bottega. Se la sua équipe era 
piuttosto ridotta, come si ricava dai documenti, si 
deve supporre l’esistenza di un mercato parallelo, 
forse sfuggito al controllo del pittore. 

Latour Maurice-Quentin de (Saint-Quentin 
1704-88) pittore francese. Adottando la tecnica 
del pastello, forse sull'esempio di R. Carriera, di- 
pinse ritratti briosi e penetranti che riscossero un 
grande successo nell’ambiente di corte (Luigi xv, 
1748 e Mene de Pompadour, 1755, Parigi, Louvre) 
e nei circoli intellettuali (Voltaire, 1736, Mus. di 
Saint-Quentin; Rousseau, Ginevra, Mus. d’Art et 
d’Histoire). Di smagliante freschezza i disegni 
preparatori, studi del volto «colto nella sua più in- 
tima essenza». 

Latrobe Benjamin Henry (Fulneck, Yorkshire, 
1764 - New Orleans, Louisiana, 1820) architetto 
inglese. Dopo gli studi compiuti con il neoclassici- 
sta S.P. Cockerell, fu sovrintendente ai lavori pub- 
blici a Londra (1789-95). Emigrato in America 
nel 1795, fu assistente di Th. Jefferson nella co- 
struzione del Campidoglio di Richmond e, nel 
1800, sovrintendente all'edilizia pubblica di Wa- 
shington. | suoi edifici di forme grecizzanti, come 
il Campidoglio di Washington (iniziato nel 1801), 
la Banca di Pennsylvania a Filadelfia (1798-1801) 
e la Cattedrale cattolica di Baltimora (1805-18), 
esercitarono una forte inlluenza sull’architettura 
statunitense. 

Lattanzio da Rimini (notizie 1485-1527) pittore 
italiano. Allievo di Giovanni Bellini, operò so- 
prattutto per la provincia veneta (pala della par- 
rocchiale di Noale) e bergamasca (San Giovanni 
Battista tra i santi Pietro e Giovanni Evangelista, 
1505, Mezzoldo: polittico, San Martino dei Calvi), 
rinnovando il formulario belliniano con spunti 
dalle opere tarde del Carpaccio, e sopperendo a 
una certa povertà inventiva con piacevoli inserti 
paesaggistici. 

Laughlin Clarence John (Lake Charles, Louisia- 
na, 1905 - New Orleans, Louisiana. 1985) l'oto- 
grafo statunitense. Il suo primo lavoro di grande 
rilievo fu la documentazione, su incarico gover- 
nativo. delle architetture di New Orleans (1936- 
41). Collaborò come fotogralo di moda e di archi- 
tettura a «Vogue», «Harper's Bazaar», «Architec- 
tural Review», «Life». Fra le sue pubblicazioni: 


New Orleans e il suo passato vivente (1941), fan- 
tasmi lungo il Mississippi (1948), Fotografie della 
Chicago vittoriana (1968). 

Laugier Marc-Antoine (Manosque 1713 - Parigi 
1769) trattatista e storico francese. Gesuita. dal 
1744 si trasferì a Parigi dove divenne il predicato- 
re del re (1756) e svolse un'intensa attivita come 
storico (nel 1754 pubblicò una storia della Repub- 
blica di Venezia in quattro volumi) e come teori- 
co della musica, dell’architettura e della pittura 
(Saggio sull'architettura, 1753; Osservazioni sul- 
l'architettura, 1765: Maniera di ben giudicare le 
opere cli pittura, 1771), esercitando, con la siste- 
matica rielaborazione delle idee esposte all’inizio 
del secolo da J.L. de Cordemoy, un notevole in- 
flusso sullo sviluppo delle teorie neoclassiche non 
solo in Francia, ma anche in Italia e in Inghilterra. 
Laurana Francesco (La Vrana, Zara, 1430 ca - 
Marsiglia 1502 ca) scultore e medaglista italiano. 
Svolse in Dalmazia la sua attività giovanile, ma le 
prime opere documentate sono le sculture per 
l'arco di Alfonso d'Aragona a Napoli, dove L. 
operò dal 1453 al 1458 con altri maestri. Dal 1461 
al 1466 fu in Francia, alla corte di Renato d’An- 
giò, svolgendovi soprattutto attività di medaglista; 
quindi lavorò in Sicilia fino al 1471, dove la sua 
opera è documentata nella Cappella Mastranto- 
nio in San Francesco a Palermo (1468), insieme a 
Pietro de Bonitate. AI momento siciliano appar- 
tengono alcune Madonne col Bambino: nella 
chiesa di Santa Maria della Neve a Palermo 
(1471), nella chiesa del Crocifisso a Noto (1471), 
nel Mus. Regionale di Messina. Tornato a Napoli 
vi operò fino al 1477: a questo periodo sono riferi- 
bili i ritratti marmorei femminili (Beatrice d'Ara- 
gona, New York, Frick Coll. Isabella d'Aragona, 
Vienna, Kunsthistorisches Mus. e Palermo, Gall. 
Regionale della Sicilia; Battista Sforza, Firenze, 
Bargello). Nel 1477 era di nuovo in Francia, dove 
nel 1478 realizzò, su commissione di Renato 
d'Angiò, un rilievo in marmo policromo con Cri- 
sto sulla via del calvario (Avignone, San Didier), 
di impronta nordicizzante, e nel 1481 terminò la 
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Cappella di San Lazzaro nel Duomo vecchio di 
Marsiglia. Risulta problematica, data l'incertezza 
della formazione e la scarsità di notizie documen- 
tarie, una definizione dello sviluppo stilistico di L 
anche per la discontinua qualità delle opere, do- 
vuta spesso a interventi di aiuti (per esempio a Pa- 
lerm a Nelle parti dell'arco aragonese che gli 
vengono attribuite, L. riflette il minuto descrittivi- 
smo e la tormentata resa dei panneggi della scul- 
tura borgognona, mediata attraverso i maestri ca- 
talani operanti accanto a lui; nelle Madonne sici- 
liane, e soprattutto nei nitidi e levigati volumi dei 
celebri ritratti femminili, L. sì pone in parallelo al- 
la sintesi formale di Antonello da Messina e di- 
mostra di aver assimilato originalmente l’idealiz- 
zazione geometrica delle forme proposta da Piero 
della Francesca. 

Laurana Luciano (La Vrana, Zara, 1420) ca - Pe- 
saro 1479) architetto italiano. Non sappiamo nul- 
la della sua formazione in patria e della sua prima 
attività: restano ipotesi la sua formazione presso 
Brunelleschi a Firenze e la sua partecipazione al- 
l'arco di trionfo di Alfonso d'Aragona a Napoli, 
mentre è testimoniata la sua presenza a Mantova 
nel 1465-66, fondamentale per la sua conoscenza 
dell’architettura di L.B. Alberti. Nel 1467, dopo 
una sosta a Pesaro (dove alcuni gli attribuiscono 
la facciata del Palazzo Ducale), era a Urbino, 
chiamato da Federico da Montefeltro per conti- 
nuare i lavori già in atto per la residenza rinasci- 
mentale dei Montefeltro, che L. modificò comple- 
tamente con un nuovo progetto, portato avanti fi- 
no al 1472 (i lavori vennero poi proseguiti da 
Francesco di Giorgio Martini): le difficoltà di rea- 
lizzazione derivavano dalla struttura stessa del 
terreno accidentato della collina e dalla presenza 
di edifici preesistenti, ma L. seppe trarre genial- 
mente profitto da queste stesse difficoltà, creando 
un complesso i insieme variato e unitario, che im- 
pronta di sé tutta la visione urbanistica di Urbino 
(«città in forma di palazzo» dirà il Castiglione). 
Centro del palazzo è il cortile d'onore, caratteriz- 
zato dagli archi leggeri e dall'armoniosa scansione 
delle finestre del primo piano, incorniciate da un 
marmo bianco che spicca sul tono rosato del mat- 
tone. Geniale per la felice inserzione nell'ambien- 
te naturale è soprattutto la facciata verso la valle, 
detta «dei torricini», dove le logge ariose che si 
aprono al centro accentuano il valore non più bel- 
lico e difensivo, ma «cortese» e umanistico della 
struttura delle snelle torri laterali. Nella sua opera 
urbinate. l'unica sicura e documentata (profonda- 
mente alterata è la Rocca Costanza di Pesaro, do- 
ve lavorò dal 1476), L. mostra di avere perfetta- 
mente assimilato e rielaborato la purezza di li- 
nee del Brunelleschi e la classicità strutturale 
dell’Alberti, con una singolare accentuazione 
della superficie luminosa delle architetture, che 
gli viene dai contatti urbinati con Piero della 
Francesca. 


Si veda anche, nell'appendice «Monumenti e com- 
plessi monumentali», la scheda: Palazzo Ducale di 
Urbino. 


Laurencin Marie (Parigi 1885-1956) pittrice fran- 
cese. Studiò all’Académie Humbert e nel 1907 co- 
nobbe G. Apollinaire. Tramite il poeta, entrò in 
rapporto con i cubisti (subì soprattutto l'influsso 
di Picasso) e con essi espose nel 1911 al Salon des 
Indépendants (di questo periodo, notevole il qua- 
dro Apollinaire con gli amici, 1908, Parigi, Mus. 
Nat. d’Art Mod.). In seguito abbandonò però il 
cubismo, mostrandosi sensibile piuttosto alla le- 
zione di H. Matisse, nella scelta dei soggetti e dei 
colori luminosi e chiari, seguendo un processo di 
delicata e un po’ leziosa stilizzazione che la fece 
molto apprezzare negli anni tra le due guerre. Fu 
anche scenografa e costumista (peri balletti di S. 
Diaghilev ecc.) e apprezzata illustratrice di libri. 
Laurens Henri (Parigi 1885-1954) scultore fran- 
cese. Dopo un periodo di attività artigianale come 
decoratore, nel 1911 strinse amicizia con G. Bra- 
que ed entrò nell'orbita cubista. La sua scultura 
policroma, come i papiers collés, procede in paral- 
lelo alle ricerche di Braque, di Picasso e di J. Gris 
e ne costituisce una vera e propria trasposizione 
Daria (Ballerina spagnola, 1915, Parigi, Mus. 
d’Art Mod. de la Ville; La bottiglia di Beaune, 
1918, Parigi, Mus. Nat. d'Art Mod.). Negli anni 
Venti, abbandonata la policromia, L. sostituì alla 
rigorosa strutturazione geometrica una più sen- 
suosa pienezza di forme, una nuova organicità 
delle masse e una flessuosità delle linee, che si 
svolgono ora in continuità spaziale (Testa di ra- 
gazza, 1920, Venezia, Coll. Guggenheim): tali ca- 
ratteri si accentuano nelle serie successive delle 
Donne distese, delle Ondine (dal 1932), delle Sire- 
ne (dal 1937; Parigi, Mus. Nat. d’Art Mod.). 
Laureti Tommaso (Palermo 1530 ca - Roma 
1602) architetto e e pittore italiano. Attivo a Roma 
e in Emilia, progettò la Fontana del Nettuno a Bo- 
logna (1563-67). Legato alla cerchia del Vignola 
come architetto, come pittore fu colto interprete 
di severe istanze controriformistiche (Distruzione 
degli idoli nella Sala di Costantino nei Palazzi Va- 
ticani, 1586), aderendo al manierismo di influenza 
michelangiolesca e raffaellesca (Storie di Roma 
repubblicana, 1587-94, Roma, Mus. Capitolini). 
Lavin Irving (Saint Louis, Missouri, 1927) storico 
dell’arte statunitense. Allievo di R. Krautheimer, 
ha insegnato presso la New York University e a 
Princeton. Nei suoi studi, incentrati soprattutto 
sul rinascimento e il barocco in Italia (Bernini e 
l’unità delle arti visive, 1980: Passato e presente nel- 
la storia dell'arte, 1993; Bernini e il Salvatore: la 
«buona morte» nella Roma del Seicento, 1998: Stu- 
di sullo stile e il signi ficato nell'arte di Gian Loren- 
zo Bernini, 1999; Studi sulla forma e il contenuto 
nella storia dell'arte dall'antichità, 2000) sì avverte 
l'esigenza sia di basare la ricerca storico-artistica 
sulla rigorosa verifica delle fonti documentarie sia 
di esaminare il contesto storico-culturale che ha 
influito sulla genesi dell’opera. 
Lawrence Jacob (Atlantic City, New Jersey, 1917 
- Seattle, Washington. 2000) pittore statuniten- 
se. A New York dal 1930, studiò all’American 
Artists School (1937-39). Tenne la sua prima mo- 
stra a Harlem nel 1938, ma raggiunse il pieno ri- 
conoscimento nel 1941, quando espose alla 
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Downtown Gall. la serie di 60 dipinti La migra- 
zione del nero durante la prima guerra mondiale 
(New York, Mus. of Mod. Art; Washington, The 
Phillips Coll.), cui seguì nel 1943 la serie Harlem. 
Ha raccontato nella sua opera lotte, aspirazioni, 
conquiste della popolazione di colore in America, 
elaborando un linguaggio connotato dalla stiliz- 
zazione delle figure e dall'uso di colori puri, stesi 
in campiture molto nette, rappresentativo di quel- 
la linea del realismo sociale americano caratteriz- 
zata da maniera antinaturalistica, vagamente 
astrattista, decorativa. 

Lawrence sir Thomas (Bristol 1769 - Londra 
1830) pittore inglese. Artista precocissimo, fin 
dall'età di circa 11 anni risulta attivo come pittore 
di ritratti a pastello a Bristol, Oxford e Bath. Dal 
1786 frequentò i corsi della Royal Academy a 
Londra, dove si affermò rapidamente, per l’ele- 
ganza del taglio compositivo e la straordinaria vi- 
vacità di esecuzione, come ritrattista dell’aristo- 
crazia, naturale successore di J. Reynolds. Pittore 
di corte dal 1792, membro della Royal Academy 
dal 1794, ne divenne presidente nel 1820. Dopole 
guerre napoleoniche ricevette l’incarico ufficiale 
di ritrarre sovrani, principi e generali alleati; negli 
anni 1818-19 viaggiò tra Vienna, Roma e e Parigi 
dipingendo i ritratti (tra cui quelli di Pio vr, del- 
lArciduca Carlo d'Austria, di Carlo 1nrdi Francia) 
ora conservati nella Waterloo Chamber del Ca- 
stello Reale di Windsor. Grazie anche a questa 
impresa, negli ultimi anni della sua vita fu accla- 
mato come il primo ritrattista d'Europa. Anche in 
seguito la sua fama non si spense, benché legata, 
più che ai ritratti ufficiali, a dipinti nei quali la sua 
naturale eleganza e facilità di esecuzione si lega a 
un più acuto impegno nella rappresentazione psi- 
cologica del personaggio: Richard Payne Knight 
(1794, Manchester. Whitworth Art Gall.), Autori- 
tratto (1825 ca, Londra, Royal Ac.). 

Lawson Ernest+ Revolutionary Black Gang. 
Lazarev Victor (Mosca 1897-1976) storico del- 
l’arte russo. Curatore presso il Mus. PuSskin di 
Mosca, ha insegnato Storia dell’arte occidentale 
all'Università della stessa città. Si è principalmen- 
te occupato di arte bizantina con un approccio fi- 
lologico all'opera d'arte (Storia della pittura bi- 
zantina, 1947-48: Icone russe dal xt al xv secolo, 
1962: Studi sulla prima arte russa.2000, postumo). 
laziale, civiltà espressione designante le vicende 
culturali, di recente criticamente approfondite, 
sviluppatesi nel Latium Verus (tra il Tevere e la 
pianura ai piedi dei Colli Albani) e poi nella re- 
gione compresa tra il Tevere, il Garigliano, il mar 
Tirreno e la valle del Sacco, tra la fine dell’età del 
bronzo e l’età del ferro ( secc. x-vil a.C.). Il perio- 
do del primato di Alba Longa e delle comunità si- 
tuate nel suo ambito territoriale (secc. x-Ix a.C.) è 
testimoniato dai sepolereti di incinerati dei Colli 
Albani (i populi Albenses della tradizione), con 
urne per lo più dal coperchio conico e dal sec. rx 
modellate a forma di capanna. Con il prevalere 
del rito dell'inumazione in fossa, si assiste alla fio- 
ritura (secc. vin-vi a.C.) delle comunità latine di 
pianura, con centri importanti come Satricum, 
Ardea, Lavinio (con la tomba a tumulo in cui. nel 


sec. Iv a.C., sarà inserito l’herdon di Enea, una 
tomba a cassone con ricco corredo), Castel di De- 
cima, Ficana, con l’aggere e il fossato a difesa del- 
l’abitato (sec. vil a.C.). Le necropoli (Osteria del- 
l’Osa presso Gabil, la stessa Decima) testimonia- 
no, coi loro corredì, l'emergere di aristocrazie. 
Verso la fine del sec. vir a.C., Roma realizza la sua 
urbanizzazione, con opere di carattere pubblico e 
religioso (le più antiche pavimentazioni del Foro 
e del Comitium, le prime due fasi della Regia), e 
afferma la sua supremazia, sotto la dinastia etru- 
sca dei Tarquini e non senza apporti culturali e 
artistici del mondo greco. 

Lazzarini Gregorio (Venezia 1655 - Villabona 
Veronese 1730) pittore italiano. Si formò, attra- 
verso gli insegnamenti di G. Forabosco e L. Gior- 
dano, su modelli veneti cinquecenteschi, ripren- 
dendoli però in chiave classicista e accademica 
(decorazione in San Pietro di Castello: A llegorie 
nella Sala dello Scrutinio in Palazzo Ducale, Ve- 
nezia; Storie di Enea, Macerata, Palazzo Bonac- 
corsi). La sua pittura influì su G.B. Tiepolo che, 
giovanissimo, fu suo allievo. 

Lear Edward (Londra 1812 - Sanremo, Imperia, 
1888) scrittore, disegnatore e illustratore inglese. 
Iniziò come disegnatore di animali per la Zoolo- 
gical Society e per il British Mus. Appassionato 
viaggiatore, nel 1841 si stabilì a Roma; i taccuini di 
appunti dei suoi viaggi, come Escursioni italiane 
(1846) o Un viaggio in Sicilia (1847), sono di gran- 
de interesse grafico oltre che documentario. La 
sua fama è però legata alle deliziose strofe per ra- 
gazzi del celebre // libro dei nonsensi (1846: 1861- 
63), nel quale le illustrazioni sono parte integran- 
te del testo; l'insieme costituisce un capolavoro 
dell'assurdo. Fu anche buon pittore di paesaggi, 

unendo all'impostazione classica una grande peri- 
zia e molta cura dei particolari (Londra, British 
Mus. e Tate Gall.). 

Lebedev Vladimir (San Pietroburgo 1891 - Le- 
ningrado 1967) pittore e illustratore russo. For- 
matosi all'Accademia della sua città, dopo l'im- 
pressionismo degli inizi aderì alla maniera co- 
struttivista intorno al 1918 e successivamente a 
quella cubista, per ritornare a una forma di po- 
stimpressionismo una decina d’anni più tardi: tra i 
temi prediletti, la figura femminile in vari mo- 
menti della sua vita. La sua più notevole produ- 
zione è rappresentata dai manifesti politici delle 
«finestre» dell'agenzia Rosta, di cui fu tra i pro- 
metori. e dalle illustrazioni di libri per l'infanzia 
degli anni Venti, caratterizzati da una figurazione 
di grande efficacia narrativa e didascalica, affidata 
a un linguaggio sintetico di matrice costruttivista- 
astratta. 

Le Blond Jean-Baptiste- Alexandre (Parigi 1679 - 
San Pietroburgo 1719) architetto francese. La- 
vorò a Parigi come architetto (Hòtel de Cler- 

mont) ed esperto di parchi e giardini. poi a San 

Pietroburgo alla corte di Pietro il Grande, che gli 

commissionò un progetto (non attuato) per il rin- 

novamento urbanistico della città (1716) e la rea- 

lizzazione dei palazzi con giardino di Strel'na e di 

Peterhof (1716-17. poi rimaneggiato da B. Ra- 

strelli). 
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Le Breton (sec. xvi) famiglia di architetti france- 
si. JEAN (m. 1543/44), attivo al castello di Cham- 
bord, ebbe come collaboratori in questa e in altre 
opere i due figli: curLLAuMe (m. 1558 ca), che la- 
vorò soprattutto a Parigi, e GiLLES (notizie 1526- 
53). Quest'ultimo, l'esponente più importante 
della famiglia, fu architetto ufficiale di Francesco 1 
e lavorò dal 1528 alle nuove costruzioni per il ca- 
stello di Fontainebleau (Porte Dorée, edifici della 
Corte Ovale, scalone, Cappella di Saint Saturnin), 
innestando sulla tradizione tardogotica francese 
motivi classicisti di derivazione italiana, mediati 
dal Serlio e da Rosso Fiorentino. 

Le Brun Charles (Parigi 1619-90) pittore france- 
se. Si formò sotto la guida di S. Vouet, in Francia 
e a Roma (1642-46). sugli esempi di N. Poussin e 
della tradizione italiana (Ratfaello, G. Reni e i 
maestri della Scuola bolognese). Protetto da Ri- 
chelieu e poi dal Colbert (nel 1641 collaborò alla 
decorazione pittorica del Palais Cardinal per Ri- 
chelieu). divenne in pochi anni il principale inter- 
prete del fasto e del prestigio politico e artistico 
della Francia di Luigi xrv. Tra il 1650 e il 1660) rag- 
giunse la maturità stilistica con una pittura classi 
cheggiante, di sostenuta retorica (Muddalena, Cri- 
sto nel deserto, Crocifissione, Parigi. Louvre). che 
ebbe il suo culmine in una serie di cicli decorativi 
situati nella galleria dell'Hotel Lambert, nel ca- 
stello di Vaux-le-Vicomte e, per il re, alle Tuile- 
ries. al Louvre e e soprattutto a Versailles: qui ap- 
punto sta l'esempio più grandioso e unitario della 
sua pittura, che fa trionfare il gusto seicentesco 
per l'allegoria, i temi storici, la sontuosità croma- 
tica e compositiva, Il classicismo. Pregevole anche 
come ritrattista (// cancelliere Séguier, Parigi, Lou- 
vre: Luigi xninadorazione del Cristo risorto, Lio- 
ne. Mus. des Beaux-Arts). L.B. dovette dividersi 
tra numerosi altri compiti: fu direttore delle mani- 


Charles Le Brun 

«N cancelliere Séguier» 
(1656 ca): olio su tela, 
com 295 X351. Parigi, 
Louvre. 


fatture reali dei Gobelins (1663), cofondatore 
(1648) e poi direttore dell’Accademia, allestitore 
di coreografie per cerimonie ufficiali. Come teori- 
co, ebbe una parte di rilievo nella disputa accade- 
mica sul colore e sul disegno. 

Leck Bart van der + Van der Leck, Bart. 

Le Clerc Jean (Nancy 1585-1633) pittore france- 
se. A Roma nel primo decennio del Seicento, fu 
influenzato da opere di A. Elsheimer e strinse 
amicizia con C. Saraceni, che seguì a Venezia. Al- 
la morte del Saraceni (1620), ne completò la tela 
raffigurante il Giuramento di Enrico Dandolo e 
dei capitani crociati nella Sala del Maggior Consi- 
glio in Palazzo Ducale. Tornato in seguito in Lo- 
rena, contribuì alla diffusione del luminismo cara- 
vaggesco, che avrà nella regione la sua massima 
affermazione con l’opera di G. de La Tour. 

Le Clerc Jeròme (Bruxelles, notizie 1676-1718) 
arazziere fiammingo. Diresse una grande mani- 
fattura ereditata dal padre Jan il Giovane. Eseguì 
soggetti storici di stretta osservanza classicistica 
(Storie di Giulio Cesare, Storie di Antonio e Cleo 
patra), ma anche capolavori come L'Arte della 
guerra (1696), da cartoni di L. de Hondt: larghe 
composizioni rese con un raffinato colorismo. 

Le Corbusier Charles-Édouard Jeanneret detto 
(La Chaux-de-Fonds 1887 - Roquebrune-Cap- 
Martin 1965) architetto, urbanista. pittore e scul- 
tore francese. Dal 1900 al 1905 studiò incisione al- 
la Scuola di arti applicate cli La Chaux-de-Fonds: 
dal 1906 al 1914 viaggiò per l'Europa e il Medio 
Oriente, studiando da autodidatta l'architettura 
del passato e lavorando negli studi di J. Hoffmann 
(1907), di A. Perret (1908) e infine, brevemente, 
in quello di P. Behrens. Tornato (1911) a La 
Chaux-de-Fonds come insegnante nella sua vec- 
chia scuola. elaborò il progetto nelle case Dom- 
Ino (1914-15), impostate su una struttura in ce- 
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mento armato modulare, così da permettere la 
produzione in serie, la prefabbricazione e l'indu- 
strializzazione del cantiere. Nel 1917 si trasferì a 
Parigi, dove iniziò l'attività di pittore, fondando 
con A. Ozenfant e P. Dermée il purismo e la rivi- 
sta d'avanguardia «L’Esprit nouveau» (1919-25). 
Nel 1922 apri, con il cugino P. Jeanneret, lo studio 
in rue de Sèvres (che terrà fino alla morte): da es- 
so uscirono le sue prime grandi proposte urbani- 
stiche, come il progetto per una città di tre milioni 
di abitanti presentato al Salon d'Automne di Pari- 
gi del 1922. Dello stesso anno sono le prime rea- 
lizzazioni architettoniche: Villa di Vaucresson e 
Casa Ozenfant a Parigi. Nel 1925, all'esposizione 
parigina delle arti decorative, L.C. espose nel pa- 
diglione de «L’Esprit nouveau» (ricostruito a Bo- 
logna nel 1977) il primo progetto (i successivi so- 
no del 1930, 1937, 1945) del Pian Voisin per Pari- 
gi; questo piano, che prevede la concentrazione 
delle abitazioni in grandi grattacieli cruciformi im- 
mersi nel verde, contiene già tutti i presupposti 
fondamentali dei massimi progetti urbanistici di 
L.C. Gli anni successivi sono ricchissimi di pro- 
getti e di importanti realizzazioni architettoniche: 
il concorso per il palazzo della Società delle Na- 
zioni a Ginevra (1927), l'iImmeuble Clarté a Gi- 
nevra (1928), il Centrosoyuz a Mosca (1929-33), 
la Cité de Refuge dell'esercito della salvezza a Pa- 
rigi (1929-33), la Villa Savoye a Poissy (1929-31), 
il padiglione svizzero della città universitaria a Pa- 
rigi (1930-32), il concorso per il Palazzo dei Soviet 
a Mosca (1931). Di fondamentale importanza, in 
questo periodo, è anche la partecipazione di L.C. 
ai + CIAM, in particolare a quello del 1933, in cui si 
fissano i presupposti per la stesura della Carra 
d'Atene (1942). Nel 1935 L.C. pubblicò La ville 
radieuse, appassionato compendio delle sue teorie 
urbanistiche già applicate in tanti progetti (dal 
Plan Voisin a Ginevra, Stoccolma, Anversa, Al- 
geri, Nemours): grandi case su pilotis con spazi 
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1 Schema del «Modulor» (1948). 2 La Cappella di Notre-Dame-du-Haut a Ronchamp (1950-55). 


verdi che passano sotto l’edificio; tetti-giardino; 
strade lontane dalle abitazioni; la casa definita co- 
me «une machine à habiter». Nel 1935 L.C. si recò 
negli Stati Uniti; nel 1936 (e ancora in seguito) in 
Brasile, dove collaborò con L. Costa alla realizza- 
zione del Ministero dell'educazione nazionale a 
Rio de Janeiro e dove lasciò un’eredita concet- 
tuale e formale che rappresenta ancor oggi la 
maggiore tendenza architettonica in quel paese. 
Gli anni successivi, compresi quelli della guerra, 
sono dedicati a una serie di riflessioni su nuovi ti- 
pi edilizi (grattacielo cartesiano, museo a crescita 
illimitata ecc.). Nel 1948 L.C. pubblicò Le modu- 
lor, studio di coordinazione modulare basato sul- 
le misure e i movimenti di un uomo alto m 1,83, 
codificando i principi informatori dell'Unità di 
abitazione di Marsiglia (1946-52), in cui gli ele- 
menti architettonici già sperimentati (pilotis, tet- 
to-terrazza, frangisole ecc.) vengono riorganizzati, 
nella logica del modulor, per 360) alloggi muniti di 
servizi comuni. Il progetto, riconosciuto oggi co- 
me uno degli episodi fondamentali dell’architet- 
tura moderna, suscitò all’epoca polemiche violen- 
tissime. Nel decennio successivo, e fino alla mor- 
te, L.C. dimostrò, in una sorta di riconquistata 
giovinezza, una stupefacente capacità inventiva, 
realizzando a Ronchamp la famosissima Cappella 
di Notre-Dame-du-Haut (1950-55), a Eveux il 
convento di Sainte-Marie-de-la-Tourette (1953- 
59), all'Esposizione universale di Bruxelles il pa- 
diglione Philips (1958). Del 1951 è il progetto per 
la nuova capitale del Punjab, Chandigarh: il piano 
urbanistico è stato attuato da collaboratori, men- 
tre sono interamente suoi il Campidoglio, il Pa- 
lazzo di giustizia, il Segretariato e il Palazzo del- 
l'assemblea. 

In 60 anni di attività ininterrotta e feconda, L.C. 
ha segnato con la sua opera una parte essenziale 
della storia del + Movimento moderno. Artista 
«rinascimentale», animato da una visione dell’ar- 
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chitetto come risolutore dei conllitti sociali attra- 
verso un intervento che investe ogni problema 
dell'organizzazione dello spazio, dall'arredo della 
casa all'articolazione urbana, L.C. riscattò l'a- 
strattezza di questa impostazione con la sua ricca, 
inesauribile fantasia creativa, sia sul piano tecni- 
co, sia, e in misura anche maggiore, su quello ti- 
pologico e formale. Interessato all'uso tecnologi- 
camente avanzato del calcestruzzo armato, all’in- 
dustrializzazione del cantiere e alla scomposizio- 
ne dell'edificio in elementi semplici prefabbrica- 
bili in officina, L.C. fece di questi problemi un 
motivo di «provocazione» linguistica, riallaccian- 
dosi a quell'«estetica della macchina» che già era 
stata sostenuta da H. Van de Velde e ribadita at- 
traverso l’esperienza del Werkbund. In questa ot- 
tica vanno visti anche l’uso costante di materiali 
«primari» come il vetro e il ferro, la codificazione 
di alcuni elementi tecnici, e insieme lessicali, come 
il tetto-terrazza, i frangisole, i pilotis al piano ter- 
ra, e infine l’uso dei colori «puri», nei quali è av- 
vertibile non solo la lezione del + neoplasticismo, 
ma anche quella di un pittore come F. Léger. So- 
no questi gli elementi che caratterizzano il perio- 
do più rigorosamente «purista» di L.C.: l’opera 
più celebre e in certo senso emblematica di questa 
fase resta la Ville Savoye, nella quale il rigore ste- 
reometrico dell'involucro, sospeso sui pilotis, re- 
cupera in un esasperato «esprit de géometrie» la 
ricca, scompOSTa, cubistica spazialità dell'ambien- 
te interno. Nel dopoguerra, a partire dalle Unità 
d’abitazione (la prima a Marsiglia) e poi con la 
dra di Ronchamp, il convento di La Touret- 
e gli edifici di Chandigarh, il linguaggio di L.C. 
si carica di una nuova «espressività», di cui è stru- 
mento l'uso pressoché costante del calcestruzzo a 
vista e l'esaltazione delle sue caratteristiche ma- 
teriche e tonali. In un momento di crisi del razio- 
aa di ripensamento dei suoi modi linguisti- 
i, la lezione di L.C. ha costituito uno dei riferi- 
cai più fecondi, giungendo a influenzare 
profondamente intere generazioni di architetti (si 
pensi, oltre alla scuola brasiliana, a quella giappo- 
nese. e allo stesso «brutalismo» inglese). 
Se, dal punto di vista tipologico, gli studi e le in- 
novazioni di L.C. possono essere riassunti nella 
sua provocatoria definizione della casa come 
«machine à habiter» (e della città come macchina 
per vivere, come risulta dalla Carta d’'Altene), ov- 
vero in una funzionalità che polemicamente pre- 
scinde dai valori e dai condizionamenti storici, è 
d'altro canto importante rilevare come gli ultimi 
progetti (segnatamente quello per l'ospedale di 
Venezia, in via di stesura al momento della sua 
morte) abbiano saputo cogliere le implicazioni 
morfologiche dell'intervento in un tessuto urbano 
preesistente di alto valore storico come, appunto, 
quello di Venezia, adeguando a esso e al ritmi 
spaziali che ne risultano la modulazione dell’edili- 
cio e la sua distribuzione funzionale. 
Le Court Giusto (Ypres 1627 - Venezia 1679) 
scultore fiammingo. Giunto a Venezia da Roma, 
dove fu a contatto col Bernini c soprattutto col 
gruppo di artisti fiamminghi facenti capo a F. Du- 
quesnoy, vi impose un tipo di scultura fastosa e 


teatrale, ma intimamente equilibrata, da cui deri- 
va gran parte della scultura locale seicentesca 
(monumento Mocenigo in San Lazzaro ai Mendi- 
canti; monumento Morosini in San Clemente, 
1677-78; statue dell’altare maggiore della chiesa 
della Salute). 

Lederer Jiòrg (notizie 1 507-1548/50) scultore te- 
desco. Attivo a Kaulbeuren, dove diresse un'im- 
portante bottega da cui uscirono altari lignei a 
sportelli per chiese dell’AlIgàu e del Tirolo (Alta 
re di sant Anna, 1518, Kaufbeuren, Blasiuskapel- 
le: Altare di Hindelang, 1519, Bad Oberdorf, Fi- 
lialkirche; Altare del Trono di Misericordia, 1520) 
ca, Latsch, Val Venosta, chiesa dell'Ospedale), 
seguì una linea conservatrice, fedele alla tradizio- 
ne sveva risalente a H. Multscher nella resa reali- 
stica e nel modellato tagliente, estranea alla «ma- 
niera florida» di altri scultori della Germania me- 
ridionale. 

Ledoux Claude-Nicolas (Dormans-sur-Marne 
1736 - Parigi 1606) architetto e trattatista francese. 
Studiò a Parigi e fece le prime esperienze di lavo- 
ro accanto a J.-F. Blondel e L.F. Trouard. Fu il 
principale protagonista della «rivoluzione» archi- 
tettonica sviluppatasi in Francia nel filone dell’il- 
luminismo settecentesco. | suoi progetti, basati 
sulla combinazione di forme geometriche ele- 
mentari, mirano a creare un'architettura «parlan- 
te»: ne sono un esempio la casa per i sorveglianti 
del fiume, cilindrica e attraversata dalle acque del 
fiume stesso, e il ricetto per guardie forestali, per- 
fettamente sferico, pensati per il villaggio ideale 
nel parco di Maupertuis; il Palazzo di giustizia, la 
residenza del governatore e la prigione di Aix-en- 
Provence, con enormi pareti nude interposte tra 
file di l'inestre piccolissime (progetti pubblicati nel 
suo trattato L'architettura, 1804). La sua opera 
realizzata (uno dei più antichi esempi di urbanisti- 
ca concepita in funzione di esigenze produttive) 
fu oggetto di frequenti critiche per il carattere ar- 
ditamente innovativo dello stile e venne apprez- 
zata solo in ristretti ambienti di corte (tra i suoi 
committenti Madame du Barry, per la quale co- 
struì il padiglione di Louveciennes, 1771, e le scu- 
derie di Versailles, 1773); ce ne sono pervenuti so- 
lo pochi esempi, tra cui il castello di Bénauville, 
nel Calvados (1780), quattro dei posti di blocco 
daziari di Parigi (1784-89) e una piccola parte de- 
gli edifici della città residenziale-industriale delle 
saline di Chaux ad Arc-et-Senans (1775-79), pro- 
gettati quando L. ricopriva la carica di ispettore 
delle reali saline della Franca Contea (1771). 
Leech John (Londra 1817-64) disegnatore e cari- 
caturista inglese. Durante gli studi di medicina, 
presto abbandonati a causa delle difficoltà l'inan- 
ziarie della famiglia, si fece notare per splendidi 
disegni anatomici, che gli valsero le prime richie- 
ste di ritratti. Influenzato dalla grafica satirica di J. 
Gillray e G. Cruikshank, nel 1835 pubblicò una 
prima raccolta di disegni di tipi urbani (/ncisioni e 
schizzi) e successivamente una serie di pamphlet 
umoristici illustrati, tra cui la Storia comica del- 
l'Inglulterra (1847-48) e la Storia comica di Roma 
(1852). Nel 1840) cominciò a lavorare per il «Lon- 
don Magazine» e l'anno seguente per il «Punch 


657 


Silvestro Lega 


«Il pergolato» (1868): olio su tela, 
cm 75 X93,5. Milano, Brera. 


Magazine», al cui successo contribuì con oltre 
3000 disegni e illustrazioni. Di idee radicali, af- 
frontò spesso, soprattutto nei primi anni Quaran- 
ta, argomenti politici d'attualità in chiave anticapi- 
talistica ( Capitale e lavoro, La questione agraria). 
Le Fauconnier Henri (Hesdin 1881 - Parigi 1946) 
pittore francese. Formatosi nel clima del postim- 
pressionismo, ammiratore dei nabis, nel 1909 en- 
trò nel gruppo cubista, caratterizzando la sua pit- 
tura per l'estrema semplificazione formale (Ri- 
tratto clel poeta Jouve, 1909, Parigi, Mus. Nat. 
d’Art Mod.). Dopo contatti con l’ambiente del- 
l'avanguardia tedesca (nel 1910 espose a Monaco 
con la Neue Ktinstlervereinigung), a partire dal 
1914 tornò a un impianto figurativo piuttosto tra- 
dizionale, comunque basato su sintassi e modi 
compositivi di matrice cubista. 

Lefebvre o Fevere, Pietro (notizie dal 1624 - m. 
1679) arazziere francese. Lavorò a Firenze dove 
diresse, dal 1630) sino alla morte, la manifattura 
medicea, introducendovi la lavorazione ad alto 
liccio. Ma alla novità tecnica non corrisponde un 
ammodernamento formale dei modelli, che solo 
con ritardo si conformarono allo stile barocco 
(Storie dli Mosè, Firenze, Uffizi). 

Lega Silvestro (Modigliana, Forlì, 1826 - Firenze 
1895) pittore italiano. Iscrittosi all’ Accademia di 
belle arti di Firenze, fu allievo di G. Bezzuoli, 
esponente della seconda generazione romantica, 
e frequentò la scuola privata di L. Mussini, amico 
di J.-A.-D. Ingres e purista, con il quale ebbe uno 
stretto rapporto anche per le comuni convinzioni 
politiche, radicali e repubblicane (fu tra i volonta- 
ri toscani a Curtatone nel 1848). Dopo la guerra 
tornò a Firenze e continuò fino al 1852 a dipinge- 
re opere di soggetto storico, secondo gli schemi 
della pittura tradizionale. Sebbene L. frequentas- 
se le riunioni del Caffè Michelangelo. la sua evo- 
luzione verso la pittura «di macchia» fu lenta e 
graduale, tanto che all'Esposizione italiana del 


1861 presentò ancora un’opera trattata a chiaro- 
scuro, l’/Imboscata dei bersaglieri italiani (Milano, 
coll. priv.): l’opera è peraltro nuova nella scelta 
del tema —- la raffigurazione di un oscuro episodio 
della guerra dei soldati del «popolo» — così come i 
Bersaglieri che conducono prigionieri austriaci 
(1861 ca, Firenze, Gall. d'Arte Mod.). Nel 1861 L. 
fissò il suo studio a Piagentina, sui colli intorno a 
Firenze, che divenne il luogo d'incontro di alcuni 
macchiaioli, i quali vi si recavano a dipingere dal 
vero. L'adesione alla «macchia» era ormai defini- 
tiva, come dimostra una serie di paesaggi ( Una 
veduta di Piagentina, 1863, Firenze, coll. priv.; 
Passa il viatico, 1864, Milano, Gall. d'Arte Mod.). 
Tuttavia l’insegnamento di Mussini permane nel- 
l’amore di L. per la purezza lineare e nella tavo- 
lozza chiara da «primitivo» toscano: soluzioni sti- 
listiche che emergono quando l’artista descrive 
episodi della vita quotidiana piccolo-borghese co- 
me /l canto dello stornello (1867, Firenze. Gall. 
d'Arte Mod.), // pergolato (1868, Milano, Brera), 
La visita (1868, Roma, Gall. Naz. d'Arte Mod.). 
Un momento questo che viene presto superato 
per una pittura di colore sempre più vivo, che an- 
nulla i contorni (Bambine che fanno le signore, 
1869 ca, Firenze, coll. priv.; Una visita allo studio, 
Firenze, Gall. Naz. d'Arte Mod.). secondo modi 
che verranno ribaditi nelle opere degli ultimi anni 
(La scellerata, 1890) ca, coll. priv. La popolana. 
1885, Milano, Coll. Jucker; La signora Bandini, 
1893, coll. priv.). 

Le Gac Jean + narrative art. 

Léger Fernand (Argentan 1881 - Gif-sur-Yvette. 
Seine-et-Oise, 1955) pittore francese. Cominciò 
come disegnatore nello studio di un architetto a 
Caen: studiò poi all'Ecole des Beaux-Arts e al- 
l'Académie Julian di Parigi (1903-05). Partito da 
una pittura postimpressionista e cézanniana. si av- 
vicinò ai modi fauves (Donna in azzurro. 1909. 
Basilea. Kunstmus.) e sviluppò — in contatto con 
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H. Rousseau, R. Delaunay, P. Picasso e G. Bra- 
que — una scomposizione dell'immagine più avan- 
zata in senso cubista. Nel 1911 espose con J. Met- 
zinger, A. Gleizes e R. Delaunay al Salon des 
Indépendants, sviluppando una linea autonoma 
rispetto al cubismo ortodosso, come dimostra il 
suo interesse per l’orfismo e la poetica futurista 
(Contrasti di forme, 1913, Parigi, Mus. Nat. d'Art 
Mod.). Il suo stile si articolò in forme curve, coni- 
che, cilindriche, come sezioni di corpi e di cose, 
presentando una colorazione primaria a stesure 
larghe. Nel periodo successivo (1917-18) la ricerca 
di L. strutturò composizioni di elementi meccani- 
ci che esprimono i suoi interessi per la civiltà in- 
dustriale e per il mondo del lavoro. | temi affron- 
tati riguardano l’uomo, l'officina, la città: / dischi 
nella città (1920, Biot, Mus. Nat. F. Léger), // rt- 
morchiatore (1918, Colonia, Wallraf-Richartz 
Mus.). In altre opere, i piani disposti con anda- 
mento perpendicolare e lc piatte zonature croma- 
tiche conducono verso una astrazione costruita: 
Composizione astratta (1919, Biot, Mus. Nat. F. 
Léger). Il lavoro di L. si sviluppò successivamente 
in direzioni diverse: la pittura murale (dalle gran- 
di composizioni del padiglione dell'«Esprit Nou- 
veau» per l'Esposizione di arti decorative di Pari- 
gi del 1925 a quelle del Palais de la Découverte 
per l'Esposizione universale del 1937): i costumi e 
le scene per i balletti svedesi (1921); 1 nuovi dipin- 
ti influenzati dalle poetiche puriste (Natura morta 
con candeliere. 1922. Parigi. Mus. Naz. d'Art 
Mod.); gli arazzi e i mosaici: il cinema (scene per 


L'Inhumaine di M. L’Herbier, 1923; Ballet méca- 
nigue, 1924); la scultura e le grandi ceramiche co- 
lorate. Nel secondo dopoguerra, L. si dedicò so- 
prattutto all'approfondimento di alcuni temi (/ 
costruttori, Il circo) rappresentati attraverso un 
linguaggio che svolgeva il suo modernismo puri- 
sta in una sorta di «nuovo realismo» (// tempo li- 
bero. Omaggio a Louis David, 1948-49, Parigi, 
Mus. Nat. d’Art Mod.). Fra i suoi scritti di teoria e 
poetica ricordiamo L'estetica della macchina 
(1923), // nuovo realismo continua (1936), Li colo- 
re nell'architettura (1946). 
Legnani Stefano Maria, detto il Legnanino (Mi- 
lano 1661-1713) pittore italiano. Dopo aver stu- 
diato a Bologna con C. Cignani, a Roma subì l'a- 
scendente del Maratta, maturando però un pro- 
prio gusto decorativo che risente sia del classici- 
smo bolognese sia del barocco romano, soprattut- 
to della levità e lucentezza cromatica del Baciccio. 
Molto attivo in Lombardia (Assunzione della Ver- 
gine, Milano, Sant Angelo; Varese, Sacro Monte; 
Lodi, Incoronata), operò anche in Piemonte (To- 
rino, Palazzo Carignano) e a Genova, dove si ac- 
costò ai modi di D. Piola. 
Legnanino + Legnani, Stefano Maria. 
Legros Alphonse (Digione 1837 - Watford 1911) 
pittore e incisore francese. A partire dal 1863 la- 
vorò in Inghilterra, dove intensificò e affinò l'atti- 
vità di incisore con risultati di alta qualità (molto 
nota l’acquaforte La morte e il boscaiolo). A Pari- 
gi dal 1851, si avvicinò alla poetica del realismo e 
risentì dei modi di G. Courbet, anche se in acce- 
zione accademica. Dipinse soggetti sacri (Ex voto, 
1861, Digione, Mus. des Beaux-Arts) e austeri 
paesaggi della campagna nativa. 
Legros Pierre il Giovane (Parigi 1666 - Roma 
1719) scultore francese. Allievo dell’Accademia 
di Francia a Roma, partecipò con P.-E. Monnot 
alla decorazione scultorea, di gusto berniniano, 
della chiesa del Gesù, realizzando il gruppo Lu 
Religione che flagella l'Eresia e il monumento fu- 
nebre di Gregorio xv. Suo è anche il rilievo raffi- 
gurante San Luigi Gonzaga in gloria nella chiesa 
di Sant'Ignazio (1698-99), sempre a Roma. 
Lehmbruck Wilhelm (Duisburg-Meiderich 1881 
- Berlino 1919) scultore tedesco. Inlluenzato dap- 
prima da C. Meunier e A. Rodin, durante un sog- 
giorno parigino (1910-14) realizzò alcune tra le 
sue creazioni più originali: figure di giovani e gio- 
vinette, nelle quali la lezione di A. Maillol si fonde 
con la spinta ascensionale e il linearismo della tra- 
dizione gotica tedesca, felicemente recuperata 
(Donna nginocchiata, 1911, Duisburg, Mus. 
Lehmbruck; Grovinetto, 1913-14, New York, 
Mus. of Mod. Art). L'asciutta plastica di L. confe- 
risce all'immagine una sorta di malinconica so- 
spensione meditativa. Ritornato n Germania, L. 
vi morì suicida, lasciando un’opera che ben testi- 
monia (con quella di K. Kollwitz e di E. Barlach) 
il rinnovamento della scultura tedesca del primo 
Novecento. 
Leibl Wilhelm (Colonia 1844 - Wiirzburg 1900) 
pittore tedesco. Dopo gli studi all'Accademia di 
Monaco, venne profondamente influenzato dal 
realismo di G. Courbet, che interpretò, alla luce 
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della tradizione tardoromantica tedesca, in pateti- 
che scene di vita popolare e contadina (Cucina a 
Kutterling, 1899, Stoccarda, Staatsgal.; Coppia di 
contadini in un giorno di festa, Monaco, Neue 
Pin.) caratterizzate da una meticolosa fedeltà otti- 
ca. Rivalutata dalla critica è oggi la sua attività di 
ritrattista, più vicina per certi aspetti allo spirito 
dell’impressionismo (Lina Kirchdorffer, Monaco, 
Neue Pin.). 
Leighton lord Frederick (Scarborough 1830) - 
Londra 1896) pittore e scultore inglese. A cquisì in 
Italia (1852-55) e a Parigi (1855-59) una vasta cul- 
tura, basata sul culto della classicità e del rinasci- 
mento. Nel 1861) si stabilì a Londra, dove esercitò 
una notevole influenza sull'ambiente artistico uf- 
ficiale (fu presidente della Royal Academy dal 
1878). Tornò a dipingere in Italia con regolarità e 
frequenza, in compagnia di N. Costa, con il quale 
aveva stretto dal 1853 un duraturo rapporto di 
amicizia e collaborazione. Pittore di storia nonché 
di soggetti biblici e mitologici, si impegnò con suc- 
cesso In composizioni di tipo monumentale (af- 
freschi con Le arti della guerra e della pace, 1872- 
73, Londra, Victoria and Albert Mus.); il suo 
eclettismo è più marcato nelle opere di scultura. 
Leinberger Hans (Landshut, notizie 1513-30) 
scultore tedesco. Attivo prevalentemente in Ba- 
viera, cercò di emulare nel legno la concitazione 
espressiva dei pittori danubiani (A. Altdorfer, W. 
Huber) attraverso l’inquieta mobilità del panneg- 
gio e il vibrante pittoricismo del modellato. I ritmi 
lineari d'impronta ormai manieristica non scalfi- 
scono tuttavia la monumentalità della concezione 
plastica. Oltre al suo capolavoro, l’altare maggio- 
re dell'antica Stiftkirche di Moosburg (1513), di 
ardita e complessa struttura, si ricordano alcune 
Madonne col Bambino (Landshut, Sankt Martin; 
Polling, Parrocchiale, in deposito al Bayerisches 
Nationalmus. di Monaco), un Uomo di dolori 
(Berlino, Stadtliche Mus.), un San Giorgio (Mo- 
naco, Frauenkirche) e un'Addolorata (Monaco, 
Bayerisches Nationalmus.). 
Lelli Ercole (Bologna 1702-66) pittore, scultore e 
architetto italiano. Autore del restauro della Fon- 
tana del Nettuno a Bologna, è noto soprattutto per 
le due statue di scorticati, in legno, destinate al 
teatro anatomico dell’Archiginnasio di Bologna 
(1733) e per i pezzi anatomici in cera eseguiti per 
l’Istituto delle Scienze, sempre a Bologna, su in- 
carico di Benedetto xiv. Lasciò anche un impor- 
tante trattato di anatomia con tavole illustrative a 
uso dei pittori e degli scultori. 
Lello da Orvieto (Orvieto, attivo nella prima 
metà del sec. xIV) pittore e mosaicista italiano. 
Cresciuto sulla lezione di P. Cavallini e di Giotto, 
se ne fece colto divulgatore a Napoli tra il secon- 
do e il terzo decennio del Trecento (affresco con 
Albero di Jesse nella Cappella degli Illustrissimi 
in Duomo, 1314-20); mosaici della Cappella di 
Santa Maria del Principio in Santa Restituta, 
1322). Dopo un soggiorno ad Anagni (1325, Ma- 
donna col Bambino e un donatore per il Duomo e 
affresco nella cripta) e a Roma (tavole con San 
Ludovico e Sant'Antonio da Padova n San Fran- 
cesco in Ripa), rientrò a Napoli, accentuando nel- 


le opere degli anni successivi le componenti giot- 
tesche del suo stile, sulla scorta dei modelli lascia- 
ti in città dal maestro fiorentino (affresco con il 
Redentore tra santi e membri della casa d'Angiò, 
1340) ca, Duomo). 

Le Lorrain Louis-Joseph (?, 1715 - San Pietrobur- 
go 1759) pittore, disegnatore e decoratore france- 
se. Vincitore del Prix de Rome nel 1742, trascorse 
a Roma i sette anni successivi, abbandonando la 
pittura di storia per la pittura di architetture e la 
decorazione e ottenendo notevole successo con le 
decorazioni precocemente neoclassiche per le Fe- 
ste della Chinea degli anni 1744, 1746 e 1747. Nel 
1754 eseguì importanti decorazioni nel castello di 
Akerò in Svezia e negli anni seguenti diede dise- 
gni per mobili «alla greca» (Chantilly, Mus. 
Condé) che sono tra i primi esempi di arredamen- 
to neoclassico. Fu anche pittore di nature morte 
(Natura morta, Caen, Mus. des Beaux-Arts). 
Lely sir Peter, o Pieter Van der Faes (Soest 1618 - 
Londra 168()) pittore inglese di origine olandese. 
Attivo a Haarlem come maestro indipendente dal 
1637, giunse in Inghilterra probabilmente intorno 
al 1643 e lavorò inizialmente come pittore di pae- 
saggi e scene storiche. Intorno alla metà del seco- 
lo si affermò come ritrattista, riprendendo model- 
li di A. Van Dyck nel taglio compositivo e accen- 
tuando la resa virtuosistica degli elementi più son- 
tuosi dell’abbigliamento e dell'ambiente. La sua 
attività non subì interruzioni al tempo della guer- 
ra civile e, dopo la Restaurazione, L. riprese il suo 
posto di pittore di corte e dell’aristocrazia. Tra le 
sue opere più note sono il ritratto di Oliver 
Cromwell (Birmingham, City Art Mus.) e le due 
serie delle Bellezze di Windsor (Hampton Court, 
Coll. Reali) e degli Ammiragli (Greenwich, Nat. 
Maritime Mus.). 

Lemercier (secc. xvi-xvii) famiglia di architetti 
francesi. Il più notevole esponente della numero- 
sa e attiva famiglia fu sacQues (Pontoise 1585 ca - 
Parigi 1654): formatosi sotto la guida del padre, 
Nicolas 1, trasse poi da un soggiorno a Roma 
(1607-14) un’esperienza fondamentale. Tomato 
in patria, lavorò per Luigi xni all’ingrandimento 
del Louvre, per cui elevò anche il padiglione del- 
l’Orologio e parte della Cour Carrée: a Parigi co- 
struì anche la chiesa della Sorbona, la Cappella di 
Val-de-Gràce e la chiesa di Saint-Roch. La sua 
opera più importante fu la costruzione del castel- 
lo e della città fortificata di Richelieu, iniziata nel 
1625 su commissione dell'omonimo cardinale. 
L'architettura di L., solida e misurata, è uno dei 
più alti esempi del classicismo francese. 

Lemoine o Lemoyne (secc. xvn-xv) famiglia di 
scultori francesi. JEAN-LOUIS (Parigi 1665-1755) 
che lavorò alla decorazione della Cappella di Ver- 
sallles e scolpì notevoli busti-ritratti (Parigi. Lou- 
vre; Mus. de Versailles): e JEAN-BAPTISTE 1 (Parigi 
1679-1731). Fratelli, furono allievi di A. Covsevox 
e operarono nel gusto classicheggiante di Ch. Le 
Brun. JEAN-BAPTISTE Il (Parigi 1704-78), figlio di 
Jean-Louis, fu il più importante membro della fa- 
miglia e uno dei più brillanti scultori del periodo 
rococò (Battesimo di Cristo, 1731. Parigi, Saint- 
Roch: gruppo dell'Oceano, 1741, per la Fontana 
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di Nettuno a Versailles: Mademoiselle Clairon co- 
me Melpomene, Parigi, Comédie Frangaise). 
Lemoine o Lemoyne, Frangois (Parigi 10688- 
1737) pittore francese. Educato nella tradizione 
del grand got, sull'esempio di Ch. Le Brun e di 
Rubens, ammirò durante il suo soggiorno in Italia 
(1723) i Carracci, Bernini e soprattutto il colore 
dei veneti, maturando una pittura luminosa e vi- 
vace (£rcole e Onfale, Parigi, Louvre; Perseo e 
Andromeda, Londra, Wallace Coll.), particolar- 
mente adatta a dispicparsi nei grandi cicli decora- 
tivi (in Saint-Thomas d'Aquin e in Saint-Sulpice a 
Parigi: nella Sala di Ercole a Versailles). 

Le Motte Jean Frangois de (n. Lilla, attivo nella se- 
conda metà del sec. xvi) pittore francese. E docu- 
mentato a Tournai tra il 1659 e il 1677, dove lavorò 
agli apparati decorativi per gli ingressi trionfali di 
Luigi xv. Fu autore di nature morte «moraleggian- 
ti» e di allegorici dipinti realizzati con la tecnica illu- 
sionistica del rompe-l'ocil, in cui sono spesso rap- 
presentati gli strumenti della pittura e della scrittura. 
Lempicka Tamara de (Varsavia 1898 - Cuerna- 
vaca, Messico, 1980) pittrice di origine polacca. 
Dopo studi all'Accademia di San Pietroburgo, si 
stabilì a Parigi dove fu allieva di M. Denis e A. 
Lothe. Sviluppò Viniziale maniera di derivazione 
cubista in una figurazione neoclassicista ponneae 
monumentale, applicata soprattutto a ritratti e fi- 
gure ispirate agli eleganti e mondani ambienti pa- 
rigini dell'epoca e connotate da un’espressività 
sensuale e inquieta (Autoritratto - Tamara sulla 
Bugatti verde, 1925, coll. priv.: Kizette in rosa, 
1926, Nantes, Mus. des Beaux-Arts; Ragazza in 
verde, 1928 ca, Parigi, Mus. Nat. d'Art Mod.). Nel 
1939 si trasferì negli Stati Uniti. Le suggestive sti- 
lizzazioni déco della sua pittura, esemplare rifles- 
so di un gusto diffuso negli anni tra le due guerre, 
ne hanno favorito riscoperta e successo, anche a 
livello di moda e immagine pubblicitaria, nell’ulti- 
mo quarto del Novecento. 

Le Muet Pierre (Digione 1591 - Parigi 1669) ar- 
chitetto e trattatista francese. Di formazione an- 


cora manierista, sì orientò verso un composto 
classicismo ben esemplato dal parigino Hotel Tu- 
beuf (1650), oggi sede della Bibliothèque Natio- 
nale. Partecipò con F. Mansart e J. Lemercier alla 
costruzione della chiesa di Val-de-Gràce, e con L. 
Le Vau alla realizzazione del complesso dell'Hé- 
pital de la Salpetriere. Ma la sua fama è legata so- 
prattutto al suo interesse per i problemi dell’edili- 
zia privata, che fece ogpetto di specifica trattazio- 
ne tecnica (1623). 

Le Nain (sec. xv) famiglia di pittori francesi, co- 
stifuita da ANTOINE (Laon 1588? - Parigi 1648), 
LOUIS (Laon 1593? - Parigi 1648), maTHIEU (Laon 
1607 - Parigi 1677). Le singole individualità di 
questi artisti, riscoperti nel sec. xx per merito del 
critico d'arte Champfleury, non risultano facil- 
mente distinguibili. Dopo un primo apprendistato 
nella città natale, sotto la guida, pare, cli un mae- 
stro forestiero, i tre fratelli si trasferirono a Parigi: 
nel 1630 risultano insediati in una casa della Rive 
Gauche; e nel 1648 figurano membri dell’Acca- 
demia reale di pittura e scultura: ma lo stesso an- 
no sara quello della morte di due di essi, Antoine 
e Louis. Più a lungo vivrà Mathieu, che riuscirà ad 
affermarsi al punto da ricevere l'incarico di ese- 
guire i ritratti di Mazarino e di Anna di Francia. 
Dato che i fratelli vivevano e lavoravano sempre 
insieme, e che non firmavano le proprie opere 0 
lo facevano soltanto con il comune nome di Le 
N., risulta difficile riconoscere le diverse mani. 

Utilizzando testimonianze di contemporanei, ri- 
ferentisi in qualche modo anche al variare dei sog- 
getti e delle maniere, si sono attribuite ad Antoi- 
ne le piccole opere di penere, a Mathieu le grandi 
opere religiose e allegoriche; Louis è risultato 
l’autore più importante del gruppo. Egli innalza i 
temi di moda della bambocciata fiammingo-ro- 
mana dal piano del puro pittoresco a quello raro e 
assoluto della poesia. Non è detto che qualche 
volta Mathieu non risulti vicino, per grazia, a 
Louis, ma la solenne e arcana rappresentazione 
che Louis diede dei poveri, soprattutto di quelli 


Louis Le Nain 


«La carretta» (1641): olio 
st tela, cin 56 X72. 
Parigi, Louvre. 
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appartenenti alla Francia rurale, è ben altra cosa: 
anticipa J.-B.-S. Chardin o addirittura, quando le 
figure sono ritratte all'aperto, l'elegia malinconica 
di J.-B.-C. Corot. Si ricorda, di Louis, il /’usto dei 
contaclini (1642, Parigi, Louvre), opera che fa del- 
la rustica cena un accadimento religioso, addolci- 
to dalla presenza di ragazzi presi inconsapevol- 
mente dalla solennità della scena. Egualmente 
esemplare una Famiglia di contadini (1642, an- 
ch'essa al Louvre), dove l'intimità è come resa più 
profonda dal fuoco del fondo e dalla presenza di 
un ragazzo vestito di stracci in atto di suonare il 
flauto, in un'atmosfera di estrema malinconia. La 
Venere nella fucina di Vulcano (164), Reims, 
Mus. des Beaux-Arts) ci consente invece di di- 
stinguere negli aiutanti di Vulcano i tratti della 
pittura di Louis, nella Venere quelli (più accade- 
mizzanti) di Mathieu. Altri quadri tipici di Louis 
sono La sosta del cavaliere (Londra, Victoria and 
Albert Mus.), che ha per sfondo un grande paese 
deserto e propone l’ossessiva presenza di un grup- 
po di ragazzi suonatori, cenciosi e bellissimi; Con- 
taclini in campagna (Hartford, Connecticut, Wad- 
sworth Atheneum), che presenta i soliti personag- 
gi miseri e silenti e in più un paesaggio di figuret- 
te casuali, di case e cappelle prese nell’incantesi- 
mo e nella tristezza dell'ora: infine la bellissima 
Carretta (1641, Parigi, Louvre), con ragazzi e ado- 
lescenti in equilibrio su una carretta non meno 
povera delle cucine o delle stoppie. 

Lenbach Franz von (Schrobenhausen 1836 - Mo- 
naco 1904) pittore tedesco. Alla formazione acca- 
demica e agli approfonditi interessi nel campo degli 
studi sul colore e sulla rappresentazione della luce 
unì una profonda conoscenza tecnica dell’opera dei 
grandi maestri italiani, spagnoli e olandesi, che è al- 
la base del suo gusto eclettico e della sua pittura 
densa e virtuosistica. Soggiornò a lungo a Roma, in 
contatto con A. Bécklin, e si stabili a Monaco. Di- 
venne presto celebre come ritrattista, lavorando 
per i protagonisti della politica, della finanza e della 
cultura tedesca (Bismarck, Monaco, Neue Pin.) ed 
europea (Leone x, Venezia, Gall. Internaz. d'Ar- 
te Mod. Ca’ Pesaro). Nella sua opera di ritrattista 
fece sistematicamente uso della fotografia per gli 
studi preparatori, lasciando una insostituibile docu- 
mentazione sui gusti e le aspirazioni dell'alta società 
europea. Dopo la sua morte, la sua splendida casa 
di Monaco è divenuta sede della Stiidtische Gal. 
L'Enfant Pierre-Charles (Parigi 1754 - Prince 
George County, Maryland, 1825) architetto e ur- 
banista francese. Negli Stati Uniti dal 1777, rice- 
vette da G. Washington l'incarico di studiare il 
piano per la nuova capitale. Il progetto, ideato nel 
1789-91 e dimenticato durante il sec. xIx, venne 
riesumato e realizzato a partire dal 1901. Esso è 
caratterizzato da un impianto stellare che ripren- 
de il modello radiale di Versailles: grazie a esso. la 
struttura urbana di Washington si distacca netta- 
mente dalla griglia ortogonale tipica della mag- 
gior parte delle città statunitensi. 

lenos + sarcofago 

Le Nétre André (Parigi 1613-1700) architetto 
francese. Fu il primo grande architetto francese 
di giardini. Si deve a lui la creazione del giardino 


detto «alla francese»: un sistema aperto di percor- 
si assiali la cui «meta» € lo spazio infinito, scandi- 
to geometricamente da parterres di fiori e sicpi 
basse, grandi bacini di acque immobili, canali, 
lontane. Tra i suoi numerosissimi progetti per pa- 
lazzi e castelli di Francia, Inghilterra. Italia. ricor- 
diamo il parco di Versailles (di cui fu superviso- 
re per più di trent'anni, a partire dal 1662) e quel- 
li di Vaux-le-Vicomte (1655-61) e del castello di 
Chantilly (1661-83); la trasformazione dei giardini 
delle Tuileries (di cui fu giardiniere, accanto al pa- 
dre, dal 1637); i parchi reali inglesi di Whitehall, 
Greenwich e Hampton Court e il giardino del Pa- 
lazzo Reale di Torino (1698-1700). 

Leocare (attivo nel sec. Iv a.C.) scultore greco. 
Probabilmente nativo di Atene, operò nell’Attica, 
nel Peloponneso e in Asia Minore, dove lavorò 
alla decorazione del lato ovest del mausoleo di 
Alicarnasso; delle lastre del fregio che ci sono per- 
venute gliene vengono attribuite alcune, con figu- 
re piene di dinamismo che si richiamano allo stile 
di Lisippo. Nulla ci resta delle opere eseguite da 
L. in Attica, a Delfi e a Olimpia. Rimane incerta 
l’identificazione del suo Ganimede rapito dall'a- 
guila, di cui parlano le fonti letterarie, con la copia 
marmorea di piccolo formato conservata nei Mus. 
Vaticani: sulla base di questa dubbia identificazio- 
ne gli è stato anche attribuito l'originale dell’ A- 
pollo del Belvedere, e si ritiene che V Alessandro 
Rondanini derivi dal ritratto crisoelefantino di 
Alessandro Magno da lui eseguito, con altre sta- 
tue-ritratto (Filippo 11, Olimpiade, Aminta e Euri- 
dice), per il Philippeion di Olimpia. 

Leonardi Leoncillo + Leoncillo. 

Leonardo da Besozzo (notizie 1421-88) pittore e 
miniatore italiano. Figlio di Michelino da Besozzo, 
è ricordato con il padre negli annali del Duomo di 
Milano fino al 1421. A Napoli nel 1438, vi operò fi- 
no al 1488 ca. Di lui rimangono a Napoli gli affre- 
schi con Storie della Vergine della Cappella Carac- 
ciolo in San Giovanni a Carbonara (dopo il 1441). 
contributo essenziale alla diffusione dello stile tar- 
dogotico nell'Italia meridionale. Tra le sue opere 
miniate si ricorda la serie di /mugines pictae virorum 
illustrorium usque ad Bonifucium vini nel codice del- 
le £tà del mondo (1436-42. Milano, Coll. Crespi). 
Leonardo da Bressanone (attivo tra il 1438 e il 
1476) pittore e scultore altoatesino. Originario di 
Bressanone dove tenne bottega. è autore di grup- 
pi lignei (Morte della Vergine. Innsbruck, Ferdi- 
nandeum.; / santi Pietro e Paolo. Bressanone, 
Mus.: Incoronazione della Vergine. Chiusa. Par- 
rocchiale) nei quali alla delicata modellazione dei 
volti si accompagna un più aspro e vigoroso tratta- 
mento del panneggio: realizzò anche alcuni affre- 
schi (Bressanone, Chiostro del Duomo: San Can- 
dido, Collegiata) a volte di intonazione fiabesca vi 
cina al gusto cortese del gotico internazionale. 
Leonardo da Vinci (Vinci. Firenze. 1452 - Am- 
boise 1519) pittore, scultore. architetto. ingegnere 
e scrittore italiano. Figlio naturale del notaio ser 
Piero da Vinci. fu educato nella casa del nonno 
paterno fino al 1465. quando seguì il padre a Fi- 
renze ed entrò nella bottega di Andrea del Ver- 
rocchio. Iscritto fin dal 1472 nella Compagnia di 
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San Luca dei pittori fiorentini, presso il Verroc- 
chio, acquistò rapidamente vasta pratica e ap- 
profondite conoscenze nelle diverse tecniche arti- 
stiche. collaborando direttamente col maestro al- 
la esecuzione del Burtesimo di Cristo (Firenze, Uf- 


fizi) e fornendogli anche probabilmente idee e in- 
venzioni per numerose opere di scultura. Al pri- 
mo decennio di attività — che si inserisce nel filone 
figurativo cui appartengono, col Verrocchio, Lo- 
renzo di Credi, il Pollaiolo, il giovane Botticelli — 
risalgono. oltre a numerosi disegni. lAnztuncia- 
zione degli Uffizi, l Ritratto di Ginevra Benci 
(Washington, Nat. Gall.) che rinnova lo schema 
del ritratto fiorentino. la Madonna Benois (San 
Pietroburgo, Ermitage) e la Madonna del gurofa- 
no (Monaco. Alte Pin.). il San Girolamo (Città 
del Vaticano, Pin. Vaticana) e l Adorazione dei 
Magi (Firenze, Uffizi). commissionata nel marzo 


662 


Leonardo da Vinci 

1 «La Vergine delle rocce»: 
olio su tavola trasportato 
su tela, cri 198x123. 
Parigi, Louvre. 

2«La Gioconda»: olio 

su tavola, cm 77 X53, 
Parigi, Louvre. 

3 «Il Cenacolo» (1495-98): 
lecnica mista, 

cm 400x880. Milano, 
refettorio di Santa Maria 
delle Grazie. 


1481 dai monaci di San Donato a Scopeto e la- 
sciata incompiuta alla partenza per Milano. In 
quest'opera la visione del giovane artista già si 
viene precisando in tutta la sua complessità e ori- 
ginalità, con sovrana indipendenza dai modelli 
iconografici e stilistici della stessa tradizione to- 
scana. La moltitudine degli adoranti, a semicer- 
chio intorno al gruppo centrale, è composta di fi- 
gure intensamente caratterizzate nei volti e negli 
atteggiamenti. non definite dalla incisiva ed ener- 
gica modellazione cara agli artisti fiorentini del 
Quattrocento, ma come affioranti dalla penom- 
bra, in un avvolgimento chiaroscurale inf'inita- 
mente sottile nei passaggi e nelle gradazioni, che 
annulla ogni netta determinazione e isolamento 
delle singole immagini tra di loro e dallo spazio 
circostante. Vicina alla Adorazione dei Magi, per 
l'estrema delicatezza degli eletti atmosferici, e la 
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prima versione della Vergine delle rocce (Parigi, 
Louvre), dipinta per la Confraternita della Con- 
cezione in San Francesco Grande a Milano, dove 
L. giunse probabilmente entro l'estate del 1482. 
Nel dipinto, giunto alle collezioni reali francesi at- 
traverso circostanze ancora non chiarite, le per- 
sone sacre appaiono immerse nella penombra, su 
uno sfondo di rocce e di acque che suggerisce l’i- 
dea di un’indefinita lontananza nel tempo e nello 
spazio (con allusione forse alla dottrina dell’Im- 
macolata concezione dibattuta a Milano negli an- 
ni precedenti), mentre il dialogo dei gesti e degli 
sguardi visualizza il misterioso legame che le uni- 
sce. A Milano, al servizio di Ludovico il Moro per 
quasi un ventennio, L. preparò il grande modello 
in terra del cavallo (distrutto nel 1499) per il mo- 
numento a Francesco Sforza, progettò come inge- 
gnere ducale lavori di idraulica e di bonifica, siste- 
mazioni architettoniche e urbanistiche, apparati e 
complicati congegni per feste, giostre e spettacoli 
di corte, eseguì la decorazione della Sala delle As- 
se e di altri ambienti del Castello Sforzesco. Sem- 
pre a Milano, nel refettorio del convento di Santa 
Maria delle Grazie, dipinse tra il 1495 e il 1498 7/ 
Cenacolo: una delle opere capitali di tutto il rina- 


scimento per la solenne monumentalità della 
composizione, per la straordinaria immediatezza 
nella resa dei «moti» dell'animo attraverso i gesti 
e le espressioni, per l’intima, illusionistica compe- 
netrazione di spazio reale e spazio figurato, per la 
capacità di rinnovamento dell’iconografia tradi- 
zionale dell'Ultima Cena. Compromessa fin dal 
sec. xvi a causa di un rapido deperimento provo- 
cato dalla tecnica adottata da L. (non si tratta in- 
fatti di un affresco), l’opera ha visto susseguirsi 
nei secoli ridipinture e restauri allo scopo di atte- 
nuarne il degrado fino agli interventi scientifica- 
mente condotti nel corso del Novecento (L. Ca- 
venaghi, O. Silvestri, M. Pellicioli e P. Brambilla 
Barcilon). L'ambiente culturale lombardo, pro- 
fondamente diverso da quello fiorentino, favorì 
con la proposta di nuovi problemi l’incessante e 
inguieto sperimentalismo e il meraviglioso ger- 
mogliare delle idee e delle ricerche dell'artista nei 
campi più diversi dell’arte e della scienza. Al pri- 
mo soggiorno lombardo di L. risalgono gli studi di 
architettura per il tiburio del Duomo e per edifici 
di culto a pianta centrale (il tema su cui negli stes- 
si anni stava meditando anche Bramante che, co- 
me L., si trovava a Milano al servizio dello Sfor- 


4 eStella di Betlemme»: disegno a sanguigna (n° 12424). Windsor, Collezioni Reali. 5 Studio perla «forma» della testa e 
del collo del cavallo per la fusione del monumento a Francesco Sforza: disegno a sanguigna dal codice Matr. 8936 (f. 157 r). 
Madrid, Biblioteca Nacional. 6 Studi di feto: disegno a sanguigna. Windsor, Collezioni Reali. 7 «Macchinario per il 
caricamento nueltiplo di balestre»: disegno dal Codice Atlantico ([. 182 b). Milano, Biblioteca Anbrosiana. 8 «Vie di 
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za), gli innumerevoli fogli nei quali disegni e ap- 
punti di anatomia, botanica, meccanica e geome- 
tria si illustrano e completano vicendevolmente, e 
opere pittoriche come la Dama con l'ermellino* 
(Cracovia, Czartoryski Muz.), identificata con Ce- 
cilia Gallerani, il Ritratto di nuisico (Milano, Pin. 
Ambrosiana), la Belle Ferronière (Parigi, Louvre) 
e il cartone di Sant Anna con la Vergine, il Bambi- 
no e san Giovannino (Londra, Nat. Gall.). Un se- 
condo cartone (perduto), esposto nel 1501 a Fi- 
renze, suscitò grandissima ammirazione negli am- 
bienti artistici della città. Fuggito da Milano alla 
caduta dello Sforza (1499), L. soggiornò a Vaprio, 
a Mantova, eseguendovi un ritratto di Isabella 
d'Este di cui resta il cartone al Louvre, e a Vene- 
zia, prima di far ritorno in Toscana e di seguire 
quindi, come ingegnere militare, Cesare Borgia in 
Romagna e in Umbria, con l'incarico di studiare i 
piani di fortificazioni e di eseguire preziosi disegni 
topografici. Nuovamente a Firenze nella prima- 
vera del 1503, iniziò il ritratto di donna, noto co- 
me la Gioconda (Parigi, Louvre) e ricevette l’in- 
carico di dipingere la Battaglia di Anghiari su una 
parete del Salone dei Cinquecento nel Palazzo 
della Signoria. Rovinato il dipinto prima ancora 
d'essere condotto a termine, perduto il cartone 
che. insieme con quello della Battaglia di Cascina 
di Michelangelo, fu considerato da più di una ge- 
nerazione di artisti «la scuola del mondo» (B. Cel- 
lini), solamente attraverso copie e incisioni cono- 
sciamo la parte centrale della Battaglia, concepita 
da L. come una zuffa furibonda d'uomini e caval- 
li come trascinati in un vortice. Il lontano e 
profondo paesaggio «geologico» della Gioconda, 
in intima consonanza con la figura in primo piano, 
immagine del perenne rinnovarsi della vita e del- 
la natura, ritorna nel dipinto raffigurante Sant'An- 
na con la Vergine, il Bambino e l'agnello (Parigi, 
Louvre), eseguito durante il secondo soggiorno a 
Milano (1506-13), così come la seconda versione 
della Vergine delle rocce (Londra, Nat. Gall., in 
parte opera di collaborazione con G.A. De Predis 
e forse altri), i progetti per il monumento equestre 
al maresciallo Gian Giacomo Trivulzio e quelli 
per il palazzo del governatore francese Charles 
d'Amboise, grande estimatore dell'artista. Ma f'u- 
rono soprattutto gli studi di botanica, geofisica, 
anatomia, matematica ad assorbire parte sempre 
maggiore delle energie e dell'attività di L. duran- 
te l'ultimo decennio della sua vita. Da Milano L. 
si spostò a Roma nel 1513, attratto forse dalla f'a- 
ma di mecenatismo di Leone x Medici, ma visse 
appartato nella Villa del Belvedere, protetto dal 
cardinale Giuliano de Medici, senza venire (0 
senza voler essere ) coinvolto nel fastoso ambiente 
della corte pontificia. dominato ormai da Raff'ael- 
lo e dalla sua «scuola». Infine si trasferì in Francia 
nel 1517. accettando la splendida ospitalità offer- 
tagli da Francesco 1. Questi lo colmò di onori, lo 
nominò «premier peintre. architecte et méchani- 
cien du roi» e gli assegnò a dimora il castello di 
Cloux. concedendogli ogni libertà di dedicarsi alle 
Sue ricerche e agli straordinari disegni del «dilu- 
vio» (Castello di Windsor. Royal Library). nei 
quali ancora una volta prendono vita sotto forma 


di immagini fe estreme meditazioni dell'artista 
sulle vicende della natura e del cosmo. 

Di fronte al numero relativamente esiguo dei di- 
pinti, che pure esercitarono un influsso incalcola- 
bile sull'arte del Cinquecento europeo, ammirati e 
studiati da molti dei maggiori pittori del secolo (da 
Giorgione a Diirer, a Holbein il Giovane, da An- 
drea del Sarto a Michelangelo, a Raffaello, al Cor- 
reggio), imponente è la massa dei disegni e degli 
appunti di L. che ci sono giunti, nonostante la di- 
spersione e la perdita di numerosi manoscritti, e 
che testimoniano della vastità dei suoi interessi e 
della inesauribile ricchezza delle sue osservazioni 
e scoperte. A parte quelli eseguiti in connessione 
con opere di pittura, scultura e architettura, i dise- 
gni di L. sono in gran parte collegati ai suoi studi e 
alle sue investigazioni scientifiche; ne costituisco- 
no la parte più importante, presentandosi non so- 
lo come osservazioni e rappresentazioni d'i impres- 
sionante acutezza e immediatezza, ma come la più 
diretta estrinsecazione del pensiero stesso dell’au- 
tore, colto nel suo sviluppo. Si ricordano in parti- 
colare, oltre alla grande raccolta miscellanea del 
Codice Atlantico (Milano, Pin. Ambrosiana), gli 
studi anatomici dei manoscritti alla Royal Library 
del Castello di Windsor, gli studi di architettura 
del codice B e quelli sulla luce e la «prospettiva di 
colore» del codice G (Parigi, Inst. de France), 
quelli sulle acque del codice Arundel (Londra, 
British Mus.) e sul volo degli uccelli (Torino, Bi- 
blioteca Reale e Londra, Victoria and Albert 
Mus.), e, infine, quelli sulle macchine e sulla fusio- 
ne del «cavallo» dei due manoscritti della Biblio- 
teca Naz. di Madrid. Erede della tradizione fio- 
rentina quattrocentesca, che aveva impostato il 
problema della rappresentazione artistica come 
conoscenza, convinto che l'artista debba giungere 
all'esperienza più vasta e profonda possibile della 
realtà che lo circonda («il pittore non è laudabile, 
se egli non è universale»), L. non concepì l’indagi- 
ne scientifica in opposizione o disgiunta dall’ope- 
rare artistico, ma come attività armonicamente 
complementare nella perenne scoperta delle leggi 
della natura e di tutto l'universo. 

Leoncillo pseudonimo di L. Leonardi (Spoleto, 
Perugia. 1915 - Roma 1968) scultore italiano. A 
Roma nel 1935-39 entrò in contatto con gli artisti 
della Scuola romana e realizzò in chiave espres- 
sionistica ceramiche colorate di soggetto mitolo- 
gico-storico (Ermafrodito e San Sehastiano, 1939, 
Roma, Gall. Naz. d'Arte Mod.). Dal 1939 al 194 


posizione plastica dei volumi chafî 
neocubismo del dopoguerra ( 
ma, Coll. Leonardi). Alla 
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Leoni Giacomo (Venezia 1686 ca - Londra 1746) 
architetto italiano. Attivo in Inghilterra nell’ambi- 
to della corrente di ispirazione palladiana, costruì 
numerose residenze private tra cui quelle di Lyme 
Park (1720-30) nel Cheshire, di Moor Park (1720) 
nell’Oxfordshire e di Clandon Park (1731-35) nel 
Surrey. 

Leoni Leone (Menaggio, Como, 1509 ca - Milano 
1590) scultore italiano. Di origine aretina, si 
formò a Venezia, dove iniziò la sua attività di 
bronzista. Resosi noto come medaglista e orafo, 
fu incisore della zecca pontificia (1538-40) e di 
quella imperiale a Milano (1542-45, 1550-89). 
Protetto da Carlo v, eseguì per lui un ritratto in 
bronzo (Curlo v domina il Furore, fuso nel 1551), 
assieme alle statue dell'imperatrice Isabella 
(1555), di Filippo 1 di Spagna (1549-51) e di Maria 
d'Ungheria (1553), tutte opere conservate al Pra- 
do di Madrid. In questi ritratti, condotti dal vero 
dopo soggiorni alle corti di Augusta (1551) e di 
Bruxelles (1549, 1556), prevale un tono di cele- 
brazione aulica e affiorano molteplici legami con 
l’arte antica nonché con Donatello, B. Cellini e il 
Sansovino. Tra le opere che di lui rimangono in 
Italia (Ferrante Gonzaga domina l’Invidia, 1557- 
64, Guastalla; Monumento funebre di Gian Gia- 
como cle’ Medici, 1560-63, Milano, Duomo; Mo- 
numento funebre di Vespasiano Gonzaga, 1574- 
77, Sabbioneta, Incoronata) si distingue, per li- 
bertà esecutiva, la facciata della sua abitazione di 
Milano, detta Casa degli Omenoni (dal 1565), de- 
corata con colossi aggettanti e bassorilievi con sto- 
rie di argomento autobiografico. Dal 1577 alla 
morte lavorò alle statue in bronzo per il retablo 
maggiore della chiesa di San Lorenzo all’Escorial. 
Leoni Ottavio (Roma 1578-1630) pittore e inciso- 
re italiano. Più che per le opere pittoriche conser- 
vate in alcune chiese romane, va ricordato peri ri- 
tratti di personaggi del suo tempo, raffigurati in 
disegni e incisioni di straordinaria verità naturali- 
stica (Firenze, Biblioteca Marucelliana). 

Leoni Pompeo (?, 1533 - Madrid 1608) scultore 
italiano. Seguì il padre Leone, di cui fu allievo, nei 
viaggi alla corte imperiale di Madrid (1556) e col- 
laborò con lui a più riprese (altare maggiore, 
Escorial, 1579-91), sovrintendendo alla sistema- 
zione e alla rifinitura delle sue opere nella capita- 
le. Sempre in Spagna realizzò gli apparati per le 
nozze di Filippo e Anna d'Austria (1570) ed 
eseguì la statua di Giovanna d'Austria per la sua 
tomba alle Descalzas Reales di Madrid (1574), la 
tomba del cardinale Diego de Espinosa a Martin 
Mutfioz de las Posadas (1577) e i gruppi bronzei 
di Carlo v e Filippo t con le rispettive famiglie 
(Cappella Maggiore, Escorial, 1591-98), in cui 
l'accuratezza descrittiva e la penetrazione psico- 
logica coesistono con la solenne intonazione ceri- 
moniale. 

Leonidov Ivan Il’iî (Tver 1902 - Mosca 1959) ar- 
chitetto e urbanista russo. Dopo aver iniziato, a 
Mosca, lo studio della pittura, si orientò verso l’ar- 
chitettura. Sin dal suo progetto di laurea (Istituto 
Lenin, 1927: progetto consistente in un'alta torre 
destinata alla biblioteca e in una sfera trasparente 
per le sale di riunione, il tutto realizzato con ele- 


menti metallici traforati, teli e reti collegati al suo- 
lo attraverso tiranti metallici) si imposè come una 
delle personalità più originali del costruttivismo. 
La sua attività, ristretta in un breve arco di tempo, 
non superò mai lo stadio del progetto. Accusato, 
già nel 1929, di utopismo e deviazionismo. fu defi- 
nitivamente messo da parte dal prevalere, nella 
cultura sovietica, dell’involuzione burocratica. 
Tra gli altri suoi progetti ricordiamo la città linea- 
re di Magnitogorsk: un asse attrezzato che si sno- 
da a nastro nel territorio. 

Leopardi Alessandro (Venezia 1465 ca - 1522) 
scultore e architetto italiano. Tecnico della fusio- 
ne in bronzo, realizzò la fusione del monumento 
equestre di Bartolomeo Colleoni (opera del Ver- 
rocchio), di cui disegnò anche la base (1495). Nel 
1505 eseguì le basi bronzee portastendardi in 
piazzetta San Marco, con un fregio di nereidi e 
tritoni che attesta l’intlusso del classicismo di A. 
Mantegna e A. Lombardo. Dal 1521 diresse per 
un anno i lavori della chiesa di Santa Giustina a 
Padova, già cinquecentesca nella monumentalità 
dell'impianto. 

Lepage Jules Bastien + Bastien-Lepage, Jules. 
Le Parc Julio (Mendoza 192$) pittore argentino. 
Si formò nel clima delle avanguardie argentine e 
specialmente a contatto con il movimento spazia- 
lista animato da L. Fontana. A Parigi dal 1958, ha 
lavorato sulla percezione dei fenomeni luminosi e 
cinetici, partecipando alla fondazione del Groupe 
de Recherche d’Art Visuel (GRAVv, 1960). AI cen- 
tro dei suoi interessi artistici, riferibili al filone del- 
l’arte programmata e cinetica, sono il movimento 
virtuale (superfici-seqguenze) e reale (gli insiemi. i 
continui-luce), e gli ambienti (labirinti, 1963 e 
1965). 

Le Pautre (secc. xvit-xvi) famiglia di architetti e 
decoratori francesi. JEAN (Parigi 1618-82) pub- 
blicò raccolte di incisioni con motivi omamentali 
per l'architettura, l’ebanisteria e l’oreficeria, con- 
tribuendo considerevolmente a diffondere lo stile 
Luigi xiv. Il fratello ANYOINE (Parigi 1621-91). ar- 
chitetto, fu allievo di L. Le Vau ed elaborò i modi 
del maestro in una serie di progetti (Le opere 
d'architettura, Parigi, 1652). Il suo stile è caratte- 
rizzato, pur nell’ambito del gusto classicista, da un 
vivace dinamismo, che si esprime soprattutto nel- 
l’ingegnosa disposizione della pianta. La sua ope- 
ra più nota è l’Hòtel de Beauvais a Parigi (1654- 
56). Il figlio di Jean, PIERRE (Parigi 1648 ca - 1716), 
collaborò dal 1699 con l’architetto J.H. Mansart 
come incisore e disegnatore delle fabbriche reali. 
Lavorò al castello di Marly (1699), al Trianon 
(1702-06) e, dal 1701, a Versailles. dove collaborò 
fra l'altro all'allestimento del Salon d'Hercule e 
della Cappella Reale. Partendo dall’arabesco ca- 
priccioso e fantastico di J. Bérain e da elementi 
desunti dal barocco italiano. creò uno stile origi- 
nale, costituito da linee e superfici agili e vibranti. 
che diede l'avvio alla moda del rococò nella deco- 
razione degli interni. Anche Antoine ebbe un fi- 
glio di nome PIERRE (Parigi 1660-1744), scultore e 
incisore. I suoi gruppi scultorei nei giardini delle 
Tuileries (Arria e Petro. Atlanta. Il fauno e la cera. 
Enea e Anchise) testimoniano. nell'equilibrio di- 
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namico-compositivo e nella levigatezza l'ormale, 
la sua adesione alla cultura classicista dominante. 
Lépicié o Le Picié, Nicolas-Bernard (Parigi 
1735-84) pittore e scrittore d’arte francese. Edu- 
cato dal padre, Bernard Frangois, fu soprattutto 
influenzato da J.-B.-S. Chardin da cui trasse inci- 
sioni e che imitò in numerose scene di genere (// 
piccolo disegnatore, Parigi, Louvre). Fu anche 
autore di quadri storici (Guglielmo il Conquista- 
tore invade l'Inghilterra, 1765 ca, Caen, Lycée 
Malherbes), e scrisse le Vite dei primi pittori del re 
(1752 

Le Prince (sec. xvi) famiglia di maestri vetrai 
francesi attivi a Beauvais. La personalità più im- 
portante della famiglia è ENGRAND (Beauvais, ? - 
m. 1530). uno dei maggiori pittori su vetro del suo 
secolo. Engrand eseguì vetrate per le cattedrali 
di Saint-Pierre e Saint-Etienne a Beauvais, di 
Saint-Etienne a Rouen, di Saint-Etienne-du- 
Mont a Parigi, rivelando la conoscenza delle più 
notevoli correnti stilistiche contemporanee. Un 
altro esponente della famiglia è NicoLAs (m. prima 
del 1590), che fu anche scultore. 

Le Prince Jean-Baptiste (Metz 1734 - Saint-De- 
nis-du-Port 1781) pittore e incisore francese. Se- 
guì da vicino i modi del suo maestro F. Boucher 
(Amore proibito, Monaco, Alte Pin.) e conquistò 
la fama con quadri di costume ispiratigli da un 
viaggio in Russia, improntati a un vivo gusto per il 
pittoresco e l'esotico (Nozze russe, Angers, Mus. 
des Beaux-Arts). Perfezionò e usò magistralmen- 
te la tecnica dell’acquatinta. 

Lequeu Jean-Jacques (Rouen 1757-1825) archi- 
tetto francese. Figlio di un ebanista, studiò all’ Ac- 
cademia di Parigi, lasciando presto l’attività di de- 
coratore di interni per quella di architetto. Attiva- 
mente partecipe degli eventi rivoluzionari (negli 
anni 1790-91 fu a capo di uno degli ateliers publi- 
ques al Faubourg Saint-Antoine), elaborò fanta- 
siosi progetti, meno rigorosi e audaci di quelli di 
C.-N. Ledoux ma interessanti per la vasta gamma 
dei riferimenti (dall’architettura classica a quella 
medievale). 

Lermolieff Ivan + Morelli, Giovanni. 

Le Roux Roland (Rouen 1465 ca - 1527) architet- 
to e scultore francese. Fu attivo nella città natale 
tra l'ultima fase del gotico (i cui caratteri sviluppò 
nei suoi interventi per la Cattedrale, 1509-27) e il 
primo affermarsi delle forme rinascimentali, nella 
cui applicazione si rivela influenzato da modelli 
italiani. 

Lescaze William (Ginevra 1896 - New York 
1969) architetto e scrittore statunitense di origine 
svizzera. Legato alla cultura razionalista, allievo a 
Zurigo di K. Moser, emigrò (1923) negli Stati 
Uniti dove realizzò (in collaborazione, dal 1929 al 
1934. con G. Howe) opere come il Saving Fund 
Society Building di Filadell'ia (1931-32), il primo 
grattacielo nello Stile internazionale: un edificio 
di 33 piani notevole per la libera razionalità della 
pianta e per l'elegante energia della composizione 
modulare delle facciate. 

Lescot Pierre (Parigi 1515 ca - 157$) architetto 
francese. Di famiglia aristocratica, amico di Fran- 
cesco 1, canonico di Notre-Dame e consigliere al 


Parlamento ebbe educazione vasta e varia e fu un 
esponente del classicismo cinquecentesco france- 
se di influenza italiana. A Parigi, in collaborazione 
con J. Goujon, lavorò alla tribuna di Saint-Ger- 
main-l'Auxerrois (1541-44; ne rimangono fram- 
menti al Louvre); costruì inoltre V'Hétel Carnava- 
let (1546-50) e la Fontana degli Innocenti (1547- 
ui Dal 1546 iniziò su commissione di Francesco 
I, e continuò sotto Enrico n, il rifacimento del 
Louvre, di cui resta solo, a causa delle successive 
trasformazioni, la facciata sulla Cour Carrée, ca- 
ratterizzata dall’articolazione in slanciate campate 
verticali e dal sovrapporsi alle membrature archi- 
tettoniche della ricca decorazione plastica di J. 
Goujon 
lesena pilastro che sporge appena da un muro e 
ha funzione unicamente decorativa. 
Lessing Karl Friedrich (Breslavia 1808 - Karl- 
sruhe 1880) pittore tedesco. Studiò a Berlino, poi 
a Diisseldorf con J.G. Schadow, cui nel 1830 suc- 
cesse nella direzione dell’ Accademia. Le sue ope- 
re più note raffigurano con minuzioso realismo 
episodi della storia nazionale tedesca o soggetti 
letterari tipici del romanticismo storico (// ritorno 
del Crociato, 1835, Bonn, Rheinisches Lande- 
smus.). Esemplari del gusto romantico sono an- 
che i suoi aspri paesaggi montani e le sue sugge- 
stive visioni di boschi selvaggi ( Paesaggio nella fo- 
resta, 1836, Poznan, Mus. Narodowe}). 
Le Sueur Eustache (Parigi 1616-55) pittore fran- 
cese. Allievo di S. Vouet dal 1632, è tra le perso- 
nalità più rappresentative del Seicento francese. 
Se nei primi dipinti si dimostra assai sensibile ai 
modi del maestro, in seguito il suo stile si rivela 
più compassato e classicheggiante ( Presentazione 
della Vergine, San Pietroburgo, Ermitage: San 
Paolo a Efeso, 1649, Parigi, Louvre). Nelle deco- 
razioni per l'’H6tel Lambert di Parigi — nel Cabi- 
net d'Amour con Storie di Cupido e nel Cabinet 
des Muses (1646-49, smembrati e in parte al Lou- 
vre) — sono evidenti influenze di N. Poussin e di 
Raffaello. La sua delicata interpretazione del clas- 
sicismo domina anche la serie della Vita di san 
Bruno eseguita per la Certosa di Parigi (1645-48, 
Parigi, Louvre). Tra le sue imprese più significati- 
ve va ricordata la serie di tele che illustrano l'Hy- 
pnerotomachia Poliphili di F. Colonna, di cui si 
conservano cinque esemplari in varie collocazioni 
(Polifilo davanti alla regina Eleuterilide, Rouen, 
Mus. des Beaux-Arts). 
Le Sueur Hubert (Parigi 1595 ca - Londra 1670) 
scultore francese. Iniziò l'attività a Parigi; recatosi 
in Inghilterra verso il 1625, lavorò alla corte di 
Carlo 1, del quale eseguì una statua equestre in 
bronzo (1630, Londra, Charing Cross). Fu inoltre 
autore di molti busti. ritratti a figura intera (Carlo 
e La regina Enrichetta Maria. 1634, Oxford, 
Saint John's College) e monumenti funebri (tom- 
ba del duca di Lennox, abbazia di Westminster), 
improntati a un severo classicismo di tradizione 
ancora cinquecentesca. 
Le Tavernier Jean (notizie 1434-6()) pittore e mi- 
niatore fiammingo. Attivo a Tournai e Qudenaar- 
de, fu al servizio del duca di Borgogna Filippo il 
Buono. Le numerose opere attribuitegli dimo- 
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strano che fu profondamente influenzato da J. 
Van Eyck e da R. Van der Weyden. Le 150) mi- 
niature a monocromo che illustrano il manoscrit- 
to delle Cronache di Carlo Magno (1458-61, 
Bruxelles, Bibliothèque Royale) sono considerate 
il suo capolavoro. 

Lethaby William Richard (Barnstajle 1857 - Lon- 
dra 1931) architetto inglese. Fu tra i principali 
continuatori dell’opera di W. Morris ed ebbe una 
parte importante nella fondazione della Central 
School of Arts and Crafts, di cui fu il primo diret- 
tore (1894-1911). Tra le sue opere ricordiamo la 
casa di campagna ad Avon Tyree, Hampshire 
(1891); la chiesa neogotica a Brack Lampton, He- 
refordshire (1900-02); e PEagle Insurance Buil- 
ding a Birmingham (1899, in collaborazione con 
L. Ball). 

Leu Hans il Giovane (Zurigo 1490 ca - Gubel, 
Zurigo, 1531) pittore svizzero. Figlio del pittore 
Hans il Vecchio, si formò sotto l'influsso di A. 
Diirer e di H. Baldung Grien. Fu attivo a Zurigo 
dove partecipò alle lotte religiose provocate dal 
riformatore Zwingli e perì in uno scontro. I suoi 
disegni e i rari dipinti ritraggono aperti paesaggi 0 
scene religiose con sfondi di paesaggio e rivelano 
un delicato sentimento della natura (Orfeo e gli 
animali, 1519, Basilea, Kunstmus.). 

Le Vau Louis (Parigi 1612-70) architetto francese. 
Attivo alla corte di Luigi x1v, nel 1655 fu nomina- 
to primo architetto, consigliere e segretario del re. 
La sua opera, che segna uno sviluppo in senso ba- 
rocco delle concezioni di F. Mansart, è caratteriz- 
zata dalla grandiosità dei rapporti volumetrico- 
spaziali e dal gusto per le soluzioni scenografiche 
(Hétel Lambert, Parigi, 1640; Hétel de Lionne, 
Parigi, 1661; Collège des Quatre-Nations, oggi In- 
stitut de France, 1662: castello di Vaux-le- Vicom- 
te, 1656-61: blocco centrale del castello di Versail- 
les con la facciata sul parco e le due ali sul cortile, 
1661: Cour de la Reine e facciata meridionale del 
Louvre, 1664), ma anche dall’abilità nello svilup- 
pare piante razionali, concepite con intenti di co- 
modità e praticità. 

Levi Carlo (Torino 1902 - Roma 1975) pittore e 
scrittore italiano. Dopo studi di medicina, co- 
minciò a dipingere sotto la guida di F. Casorati; 
due soggiorni a Parigi (1923 e 1933) lo misero a 
contatto con la lezione dei fauves, ma anche di 
Modigliani e degli «espressionisti» Ch. Soutine 
e O. Kokoschka, orientandolo verso una pittura 
dove l'adesione alla realtà si stempera in un 
emozionato cromatismo (L'eroe cinese, 1930, 
Roma, Fondazione Levi). Dal 1929 ha parteci- 
pato al + Gruppo dei Sei di Torino, costituitosi 
in opposizione all’ufficialità novecentista. Ami- 
co di P. Gobetti, fondatore con i fratelli Rossel- 
li del movimento clandestino Giustizia e Li- 
bertà, fu condannato dal regime fascista al sog- 
giorno coatto in Lucania (1935-36), esperienza 
che gli ispirò il libro Cristo si è fermato a Eboli 
(1945) e numerosi ritratti della gente del luogo, 
caratterizzati da forme di elementare monu- 
mentalità. 

Levi Teodoro, detto Doro (Trieste 1898 - Roma 
1991) archeologo italiano. Si avviò agli studi di ar- 


cheologia in Grecia sotto la guida di A. della Seta. 
Professore di Archeologia e Storia dell’arte a Ca- 
gliari (1935-38), fu costretto a lasciare l’Italia a 
causa delle leggi razziali e si trasferi a Princeton. 
Rientrato in patria, fu direttore della Scuola ar- 
cheologica italiana di Atene (1947-77), conducen- 
do numerosi scavi, principalmente ad Antiochia e 
a Festos. Fra le sue pubblicazioni, da ricordare ap- 
punto Pavimenti a mosaico ad Antiochia (1947) e 
Festos e la civiltà minoica (1976). 
Levi-Montalcini Paola (Torino 1909 - Roma 
2000) pittrice italiana. Dopo una prima fase figu- 
rativa influenzata da F. Casorati, e successivi con- 
tatti con la maniera più fluente e chiara del Grup- 
po dei Sei, verso il 1950) si è volta all’astrazione 
sulla base di una sapiente ricerca materica. 
Levine Jack (Boston, Massachusetts, 1915) pitto- 
re statunitense. La sua attività si inserisce in quel- 
la ripresa di un’arte realistica e polemica che ebbe 
tra i suoi interpreti più significativi, negli anni 
Trenta, oltre allo stesso L., B. Shahn e Ph. Ever- 
good. La satira sociale di L. aggredisce con toni 
caustici e con macabro umorismo i simboli del 
conformismo borghese e del potere politico: tri- 
bunali, banchetti, ricevimenti, feste nuziali, fune- 
rali, cerimonie ufficiali. La sua pittura dai toni ac- 
cesi, dal piglio violento e caricaturale, risente del- 
la lezione espressionista di Ch. Soutine e G. 
Rouault (La festa della pura Ragione, 1937, New 
York, Mus. of Mod. Art; / funerali del gangster. 
1952-53, New York, Whitney Mus. of American 
Art). 

Levine Sherrie + citazionismo. 

Lewerentz Sigurd (Bjartrà, Sundsvall, 1885 - 
Lund 1975) architetto svedese. Iniziò la sua atti- 
vità nell’ambito del realismo nazionale, con la- 
vori come il piano generale del cimitero sud di 
Stoccolma (1914-28, in collaborazione con G. 
Asplund) e il gruppo di case per vacanza nel- 
l'arcipelago di Stoccolma (1913). Successiva- 
mente aderì a un funzionalismo che si ispira al- 
l’opera di Le Corbusier, caratterizzato da una 
forte semplificazione formale. Tra le opere più 
importanti di L., considerato uno dei principali 
esponenti dell’architettura svedese moderna. si 
ricorda la chiesa di Bjòrkhagen a Skarpnéck 
(1956-60). 

Lewis John Frederick (Londra 1805 - Walton-on- 
Thames 1876) pittore inglese. Notissimo acque- 
rellista (nel 1855 divenne presidente della Society 
of Painters in Watercolour), trasse dai suoi viaggi 
in Spagna e in Egitto brillanti schizzi che contri- 
buirono alla diffusione del gusto per i soggetti 
orientali in Inghilterra (Entrara di caffè al Cairo, 
Londra, Royal Ac.). 

Lewis Wyndham (Amherst 1882 - Londra 1957) 
pittore inglese. In contatto con E. Pound dal 1909. 
fu un protagonista dell'avanguardia inglese degli 
anni Dieci, tra postimpressionismo e futurismo. 
Fondatore del + Rebel Art Centre (1914). pub- 
blicò la rivista «Blast» e redasse il manifesto del 
—+ vorticismo. di cui fu uno dei principali espo- 
nenti. La sua pittura di quegli anni. costruita se- 
condo rigide scansioni geometriche è grandi ban- 
de colorate, sviluppa in chiave meccanomorfa te- 
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Wyndham Lewis 


«Officina» (1914-15 ca): olio st tela, an 76,5X61. Londra, 
Tate Gallery. 


mi di vita urbana e industriale (La folla. Compo- 
sizione democratica, 1914-15, Londra, Tate Gall.). 
Dopo la guerra ha privilegiato una figurazione 
più tradizionale, benché d'impianto sempre mo- 
dernista e neocézanniano (Edith Sitwell, 1923-35, 
Londra.Tate Gall.). 

LeWitt Sol (Hartford, Connecticut, 1928) artista 
statunitense. Diplomatosi alla Cartoonists and 11- 
lustrators School di New York (1955), collabora- 
tore per un certo periodo dell’architetto I.M. Pei, 
dal 1962 si è dedicato alla scultura, realizzando ri- 
gorose composizioni seriali d'ispirazione Bauhaus 
o costruttivista che sfruttano il modulo base del 
cubo. pieno o vuoto, e le sue possibilità combina- 
torie per generare strutture spaziali spesso basate 
su formule matematiche. Tale ricerca, imperniata 
su forme geometriche elementari, si colloca nel 
solco del minimalismo del quale tuttavia L. privi- 
legia il versante mentale e ideativo, tanto da esse- 
re considerato uno dei padri dell’arte concettuale: 
in testi programmatici quali gli storici Paragrafi 
sull'arte concettuale (1967) e le Frasi sull'arte con- 
cettuale (1969) l'artista teorizza infatti la priorità 
dell'idea e del processo creativo rispetto alla fase 
realizzativa; l'esecuzione dell'opera può essere 
delegata a collaboratori. come lo stesso L. ha fat- 
to per i celebri Wall drawings (disegni in grafite a 
muro. dal 1968). componendo uno «spartito» che 
indica dove e come tracciare e disporre linee, for- 
me primarie o colori. 

Leyniers (secc. xv-xvn) famiglia di arazzieri e tin- 
tori di lane attivi a Bruxelles. Tra i più celebri 
membri della ramificatissima schiatta ricordiamo 
gli arazzieri NicoLAS (m. 1548) e ANTOINE (notizie 
1552-71), suo figlio, autore delle Storie di Romolo e 


Reno (Bruxelles, Mus. Royaux d’Art et d'Histoi- 
re). EVERARD (1597-1670), uno dei maggiori araz- 
zieri bruxellesi del tempo, fu tessitore raffinato, 
particolarmente abile nella resa del dinamismo e 
dell'opulenza iconografica barocca (l'Educazione 
del cavallo, Vienna, Kunsthistorisches Mus., da 
cartoni di J. Jordaens; Mesi ed Elementi, più volte 
replicati, da cartoni di J. Van den Hoecke). URBAIN 
(1674-1747), raffinato colorista, alternò aulici mo- 
delli classicistici (Uonuni celebri) a soggetti di gusto 
umoristico e popolare (Storie di Don Chisciotte). 
Leypold Julius Karl von (Dresda 1806 - Nie- 
derlòssnitz, Dresda, 1874) pittore tedesco. Figlio 
di Carl August Sigismund, appartenne a una nota 
famiglia di incisori. I suoi dipinti di paesaggi e ve- 
dute di città hanno una notevole grazia e purezza 
pittorica, e sono di una estrema fedeltà topografi- 
ca (Città sul fiume, 1856; Castello in rovina e neve, 
1856, entrambi alla Gemàldegal. di Dresda). 
Lhote André (Bordeaux 1885 - Parigi 1962) pit- 
tore e critico francese. Dopo aver frequentato il 
corso di scultura decorativa all’Ecole des Beaux- 
Arts di Bordeaux, si dedicò alla pittura. Espose al 
Salon des Indépendants nel 1906 e al Salon d' Au- 
tomne nel 1907. Attratto dal movimento cubista, 
ne assimilò soprattutto il rigore costruttivo; nel 
1912 prese parte al gruppo della + Section d'Or 
(Sena, 1913, Parigi, Mus. d'Art Mod. de la Ville) 
e negli anni successivi sviluppò un linguaggio ra- 
zionale e geometrico (Rugby, 1917, Parigi, Mus. 
Nat. d'Art Mod.) che avrebbe caratterizzato an- 
che la sua maniera più «realista» e narrativa degli 
anni Trenta, esemplarmente applicata in opere di 
pittura murale (pannelli // gas e // carbone e i suoi 
derivati eseguiti nel 1937 per l'Esposizione inter- 
nazionale di Parigi, ora al Palais de la Découver- 
te). Pubblicò diversi scritti teorici (Trattato sul 
paesaggio, 1938; Prima la pittura, 1942; Trattato 
sulla figura, 1950). 
Liang K'al detto Po (sec. xIll ca) pittore cinese. 
Attivo nell’ultimo periodo dell'epoca Sung del 
sud, operò nello spirito del buddhismo ch’an (zen, 
in giapponese). Dopo una brillante carriera pres- 
so l'Accademia di corte, alla fine della vita si ritirò 
nel famoso monastero Liut'ung dove produsse le 
sue migliori opere di pura tradizione ch’an: scene 
a inchiostro monocromo nelle quali la pennellata 
veloce e contratta fissa l'essenza di una profonda 
ispirazione spirituale. Si ricordano, fra le sue ope- 
re, Ritorno del Buddha Shakva muni dai monti 
(già nella Coll. Sakai, Tokyo); Hui-néng, il Sesto 
Patriarca della setta Ch'an, riceve l'illuminazione 
mentre sfronda un bambu, Hui-néng mentre strac- 
cia i Sutra; Ritratto del poeta Li Po (tutte al Mus. 
Naz. di Tokyo). La pittura di L.K. ebbe grande in- 
fluenza anche sulla corrente Suiboku-ga in Giap- 
pone, dove è conservata la maggior parte dei suoi 
capolavori. 
Libera Adalberto (Villa Lagarina, Trento, 1903 - 
Roma 1963) architetto e urbanista italiano. Aderì 
ancora studente (1926) al + Gruppo 7, parteci- 
pando attivamente all'elaborazione di quel mani- 
festo del razionalismo italiano che apparve a varie 
riprese. fra il 1926 e il 1927. in «Rassegna italiana» 
e che si richiamava esplicitamente alle tesi del + 
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Movimento moderno. Nel 1928 L. promosse la 
formazione del Movimento italiano per l’architet- 
tura razionale (Mtar); nel 1928 e nel 1931 orga- 
nizzò a Roma la prima e la seconda Esposizione 
di architettura razionale. Dopo i progetti giovani- 
li (tra cui l’A/berghetto di mezza montagna, 1926, 
scelto l'anno successivo da L. Mies van der Rohe 
per l'Esposizione del Werkbund a Stoccarda, e il 
progetto per il Palazzo del Littorio a Roma, 1935, 
con M. De Renzi e G. Vaccaro), dopo le palazzi- 
ne di Ostia (1932), l'edificio postale sull’Aventino 
(1933, con De Renzi) e il Palazzo dei Congressi 
all'’eUR (1937-38), si ricorda, tra le sue realizzazio- 
ni più felici, la Villa Malaparte a Capri (1938-40). 
Significativa opera del dopoguerra è l’unità d’abi- 
tazione orizzontale al quartiere Tuscolano di Ro- 
ma (1953-54). 

Liberale da Verona (Verona 1445-1529) minia- 
tore e pittore italiano. Formatosi tra Verona e Pa- 
dova, lavorò inizialmente come miniatore a Mon- 
teoliveto Maggiore (Corali, 1467, ora nel Duomo 
di Chiusi) e a Siena (Corali, 1468-76, per il Duo- 
mo). Nel 1472 dipinse il Cristo risorto del Duomo 
di Viterbo. Tornato dalla Toscana, dove la sua 
sensibilità si era raffinata a contatto con la stimo- 
lante cultura senese e l’arte innovatrice di Dona- 
tello, Pollaiolo e Botticelli, e nella collaborazione 
con Gerolamo da Cremona, si fermò stabilmente 
a Verona: ivi rimase fino alla morte (a parte un 
breve viaggio a Venezia nel 1487) svolgendo una 
feconda attività di pittore (Madonna e santi, 1489, 
Berlino, Staatl. Mus.; Ried, Monaco, Alte Pin.; 
San Sebastiano, Milano, Brera: Adorazione dei 
Magi. Verona, Duomo). La sua opera di miniato- 
re, fra le più pregevoli del secolo, è caratterizzata 
da una rara agilità grafica e da un originale gusto 
cromatico che danno vita a un espressionismo in- 
sieme fantastico e prezioso, inizialmente desunto 
da miniatori tardogotici come Belbello. poi inteso 
come interpretazione personale e sensibilissima 
del classicismo di Mantegna. 

Liberi Pietro (Padova 160)5 - Venezia 1687) pitto- 
re italiano. Dopo un periodo di viaggi in Turchia, 
Ungheria, Portogallo, e un soggiorno a Roma nel 
1643, si stabilì a Venezia, dove la sua cultura com- 
posita e la sua abilità tecnica gli consentirono di 
inserirsi nella tradizione del colorismo veneto e 
gli conquistarono fama e commissioni. Più che al- 
le grandi composizioni storiche (La vittoria dei 
Dardanelli per il Palazzo Ducale) i suoi modi 
sembrano adattarsi al genere erotico-mitologico 
(Diana e Atteone, Berlino, Staatl. Mus.: Angelica e 
Medoro, Monaco, Gal. Schleissheim). Il figlio 
MARCO (Padova 1640) ca - ?, 1725 ca). collaborato- 
re e seguace del padre, dopo la morte di questi la- 
vorò a Venezia e. con maggior fortuna e origina- 
lità, a Vienna (dal 1690) ca): Jupiter e Mnemosine 
(Budapest. Szépmiivészeti Muz.), Venere e Amo- 
re (Vienna, Ak. der Bildenden Kinste). 

liberty termine derivato dal nome dei magazzini 
londinesi di Arthur Lasenbv Liberty, aperti nel 
1895, specializzatisi nella vendita di oggetti, stoffe 
e arredi moderni, anche di gusto floreale, prodot- 
ti dalle scuole d'artigianato inglesi legate in origi- 
ne all'attività di W. Morris e dell’Arts and Crafts 


Movement; con tale termine in Italia si uso preva- 
lentemente designare quella corrente di gusto svi- 
luppatasi, nel campo dell’architettura e delle arti 
decorative, tra gli ultimi decenni del sec. xix € gli 
inizi del xx. Strettamente legata ai modelli dello 
stile che si chiamava art nouveau in Francia. Ju- 
gendstil in Germania, Modern Style in Inghilter- 
ra, ecbbe un'importante funzione di ponte tra 
eclettismo ottocentesco e modernismo. Rispetto 
ai paralleli movimenti europei, la voga del |. iniziò 
più tardi, manifestandosi dapprima nell'opera 
grafica (di cartellonisti e illustratori come M. D u- 
dovich, A. Terzi, A. Hohenstein, L. Metlicovitz) e 
diffondendosi soprattutto a partire dall'Esposizio- 
ne d’arte decorativa moderna di Torino del 1902: 
qui, oltre alla presenza delle opere di molti artisti 
internazionali legati al nuovo stile come Ch.R. 
Mackintosh, J. Hoffmann, J. Olbrich ecc., gli stes- 
si padiglioni della mostra. disegnati dall'architetto 
italiano R. + D'Aronco, costituirono per l’Italia il 
primo importante momento di distacco ufficiale, 
in una manifestazione pubblica, dagli stili storici 
in architettura, nell’arredo e nelle arti decorative. 

Altri architetti che apportarono un contributo ori- 
ginale alla definizione e all'affermazione del |. fu- 
rono il torinese P. Fenoglio (casa Fenoglio-Fleur, 
Torino, 1902), il siciliano E. + Basile (già nel vil- 
lino Florio, Palermo, 1899), il lombardo G. + 
Sommaruga (Palazzo Castiglioni, Milano, 1901- 
04; Hotel Tre Croci, Varese, 1908-12) e G. + Mo- 
retti, che nel 1906 realizzò a Trezzo d'Adda una 
centrale idroelettrica, dove il nuovo gusto si com- 
binava elegantemente con decorazioni di ascen- 
denza medievaleggiante. Benché affermatosi in 
ritardo rispetto ad altri paesi europei, il |.. che si 
compiaceva di un linearismo ispirato ora alla na- 
tura ora alla geometria, segnò fortemente le nuo- 
ve realizzazioni architettoniche urbane italiane 
del primo quindicennio del Novecento (e dei pri- 
mi anni del dopoguerra), investendo anche l’edili- 
zia popolare. Quanto alle arti applicate e decora- 
tive, i risultati migliori si segnalano nell'opera di 
raffinati artigiani-decoratori, come A. + Mazzu- 
cotelli ed E. + Quarti: tra i centri principali spic- 
cano Firenze, con le manifatture ceramiche di G. 

Chini, e Bologna, dove fiorì un'importante scuola 

di grafica (atelier Chappuis). 

Libeskind Daniel (L6dz 1946) architetto statuni- 
tense di origine polacca. Allievo di J. Hejduk, è 

considerato uno dei più singolari e interessanti ar- 

chitetti dell'ultima generazione, vicino alla poeti- 

ca del + decostruttivismo. Si è imposto all’atten- 
zione internazionale partecipando a numerosi 

concorsi. Tra le sue opere. il Museo Ebraico a 

Berlino (1989-99), un complesso per uffici a Wie- 

sbaden (1992), il Felix Nussbaum Museum a 

Osnabruck (1996-98) e il progetto (1996) per 
l'ampliamento del Victoria and Albert Museum a 

Londra. 

Libre Esthétique, Salon de la esposizione pe- 

riodica che si tenne a Bruxelles dal 1894 al 1914. 

Continuando il Salon des + Vingts. ebbe una 

marcata impronta simbolista-modernista. caratte- 

rizzata anche dall'attenzione alle esperienze in- 

glesi e belghe (e poi internazionali) di arti decora- 
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tive e industriali. Attraverso l'esposizione di ope- 
re dei fauves francesi (1906 e 1907), funse da im- 
portante tramite per la diffusione internazionale 
di una maniera pittorica tipica dell'avanguardia 
artistica d'inizio secolo. 

libro d’ore libro di preghiere per la devozione 
privata e domestica, assai diffuso soprattutto tra i 
secc. Xi e XvI. Manoscritti su pergamena, 1 |. d’o. 
contenevano testi liturgici diversi (salmi peniten- 
ziali. litanie dei santi, ufficio dei defunti, suffragi, 
calendario, ufficio della Vergine ecc.) ed erano 
spesso decorati con preziose miniature, sia distri- 
buite nei capilettera e lungo i bordi sia estese a 
tutta pagina, a comporre un commento figurato al 
testo. Particolarmente sontuosi furono gli esem- 
plari prodotti tra il Trecento e il Quattrocento per 
insigni esponenti delle case reali e dell’aristocra- 
zia europea, con illustrazioni affidate ad artisti di 
prima grandezza, come i fratelli Limbourg (Les 
belles heures du duc de Berry, New York, Metro- 
politan Mus. Les très riches heures de Jean de 
Berry, Chantilly, Mus. Condé), J. Van Eyck (Heu- 
res de Milan, Torino, Mus. Civ. di Arte Antica) e 
J. Fouquet (Les Heures d’ Etienne Chevalier, divi- 
so tra Parigi, Chantilly e New York) per l’ambito 
franco-fiammingo, G. De° Grassi (Offiziolo di 
Gian Galeazzo Visconti, Firenze, Biblioteca Naz.) 
e Michelino da Besozzo (Libro d’ore Bodmer, 
New York, The Pierpont Morgan Library) per 
l'ambito italiano. 

Li Ch’eng detto Hsien-hsi (attivo verso la secon- 
da metà del sec. x) pittore e poeta cinese. Lettera- 
to e musicista, pur appartenendo a una famiglia 
altolocata preferì rinunciare alla carriera ufficiale 
nell'’amministrazione imperiale per dedicarsi alla 
pittura. Kuo Jo-hsii, grande critico del sec. xI, lo 
considera maestro sommo nel paesaggio, insieme 
con Kuan T'ung e Fan K’'uan. Tra le opere: Tem- 
pio buddhista tra le colline, dopo la pioggia (Kan- 
sas City, Nelson Gall. of Art); Paesaggio inverna- 
le (Boston, Mus. of Fine Arts). Predilesse scene 
invernali con alberi scarni e contorti. di carattere 
fantasticamente drammatico, che ebbero nume- 
rose imitazioni. 

Lichtenstein Roy (New York 1923-97) pittore 
statunitense. Operò fino al 1957 nell’ambito del- 
l'espressionismo astratto, e fu solo nel 1962 che la 
sua opera raggiunse una completa e originale de- 
finizione nell'ambito della pop ert, della quale L. 
è stato tra i maggiori esponenti. Come gli altri ar- 
tisti del gruppo, ha utilizzato immagini derivate 
dai mezzi di comunicazione di massa: in particola- 
re. L. isola e ingigantisce immagini dei fumetti 
(Ragazza con palla. 1961, New York, Mus. of 
Mod. Art; Takka. Takka, 1962, Colonia, Mus. 
Ludwig; Ragazza che sta annegando, 1963, New 
York, Mus. of Mod. Art) o ripropone, attraverso 
la loro riproduzione dissacrantemente volgarizza- 
ta dai colori e dalla semplificazione formale della 
comunicazione pubblicitaria, famosi capolavori 
dell’arte del passato e del presente. Ha anche 
svolto un'intensa attività grafica. 

licia, arte termine che designa le manifestazioni 
artistiche (soprattutto nel campo dell'architettura 
e della scultura) sviluppatesi a partire dal sec. vi 


nella parte sudoccidentale dell’Anatolia, tra la 
Caria e la Pamphylia. La Licia, conquistata dai 
persiani a metà di quel secolo, è nota soprattutto 
per i suoi monumenti funerari, dai quali indiretta- 
mente è possibile desumere informazioni sulle 
abitazioni: tombe monumentali su alto zoccolo 
come il monumento delle Nereidi a Xanthos; 
tombe a pilastro, grandi sarcofagi con tipica co- 
pertura ogivale che ripete, probabilmente, schemi 
architettonici di abitazioni di forma più evoluta, 
con tetto a spioventi. Per la scultura, importante, 
oltre al fregio del già citato monumento delle Ne- 
reidi, quello delle Arpie (Londra, British Mus.), 
sempre da Xanthos. L’a.l. ebbe un ruolo fonda- 
mentale come tramite per la diffusione di elemen- 
ti orientali nel mondo ellenistico-romano. 

Licini Osvaldo (Monte Vidon Corrado, Ascoli Pi- 
ceno, 1894-1958) pittore italiano. Si formò all'Ac- 
cademia di Bologna e nel 1917 st recò a Parigi, 
dove conobbe A. Modigliani, A. Derain, P. Picas- 
so, B. Cendrars. Dopo i primi ritratti, si orientò 
verso un naturalismo cromaticamente vivace non 
solo quando si richiamava a H. Matisse e a R. 
Dufy ma anche quando si accostava a Novecento. 
Frattanto andava prendendo forma il suo caratte- 
ristico mondo di immagini archetipe e fantastiche 
(Arcangelo Gabriele, 1919, Livorno, Coll. P. Lici- 
ni; /! capro, 1927, Venezia, Coll. Marchiori). A 
partire dal 1930 ca L. ruppe con il naturalismo per 
passare decisamente a un astrattismo lirico-co- 
struttivo (Obelisco, 1934, Milano, Civ. Mus. d’Ar- 
te Cont.; Uccello. 1936, Torino, Gall. Civ. d’Arte 
Mod.: Memorie d’oltretomba, 1938, Roma, Gall. 
Naz. d'Arte Mod.). Anche la sua geometria ac- 
quista libertà fantastica e si risolve in una spazia- 
lità irreale che si accentua nelle opere del dopo- 
guerra, delle quali si hanno numerose versioni: le 
Amalasunte, gli Olandesi volanti, gli Angeli ribelli, 
i Notturni: cieli dove appaiono creature, luci, se- 
gnali antichi portatori di misteriosi messaggi e ci- 
frate profezie (Angelo ribelle su fondo giallo, 
1952, Milano, Civ. Mus. d'Arte Cont.).I suol scrit- 
ti letterari e le lettere sono stati pubblicati da Z. 
Birolli nel 1974 (Errante, erotico, eretico). 


Osvaldo Licini 


«Amalasunta su fondo blu» (1949): olio su tela, 
on 255x335. Venezia, coll. priv. 
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Licinio Bernardino (Poscante di Bergamo o Ve- 
nezia, 1485 ca - Venezia 1549/50) pittore italiano. 
Seguace di Giorgione, ma influenzato anche dai 
conterranei Palma il Vecchio e Cariani, eseguì ra- 
re pale sacre, come la Madonna e dieci santi (Ve- 
nezia, chiesa dei Frari, 1533), di tradizionale im- 
pianto belliniano, e il Trittico della Resurrezione 
(Lonato, San Giovanni Battista), tizianesco. Mol- 
to più copiosa fu la sua produzione di Sacre con- 
versazioni (Brescia, Pin. Tosio-Martinengo; Ro- 
ma, Gall. Borghese; Londra, Nat. Gall.), che se- 
guono da vicino i moduli palmeschi; e vastissima 
l’attività di ritrattista, che si ispira a Giorgione e a 
Palma il Vecchio nella impostazione ma con mag- 
gior freddezza nella scelta cromatica e una certa 
genericità nell’individuazione psicologica (Stefa- 
no Nani, 1528, Londra, Nat. Gall.; Gentiluomo 
con pelliccia, Ottawa, Nat. Gall. Ottaviano Gri- 
mani, 1541, Vienna, Kunsthistorisches Mus.). Da 
ricordare a parte è la ritrattistica di gruppi fami- 
liari: Vedova con tre figli (San Pietroburgo, Ermni- 
tage), Gruppo di famiglia (Hampton Court, Lon- 
dra, Coll. Reali), Scultore con cinque allievi 
(Alnwick Castle, Northumberland). 
Liebermann Max (Berlino 1847-1935) pittore te- 
desco. Dopo gli studi nelle accademie di Berlino e 
di Weimar, si recò a Parigi, dove soggiornò dal 
1873 al 1878; risalgono a questo periodo i suoi in- 
teressi per la pittura di G. Courbet e di J.-F. Mil- 
let, di cui colse il messaggio sociale. Nei suoi qua- 
dri (che all'inizio provocarono scandalo nella 
Germania guglielmina) raffigurò contadini e pro- 
letari, interni di ospedali e di ospizi, con uno stile 
incisivo, alieno da patetismi, nutrito da una vigo- 
rosa materia cromatica (Spiumatrici dioche, 1873; 
Filatrici di lino, 1887, Berlino, Staatl. Mus.). Intor- 
no al 1890) recepì la lezione dell’impressionismo, 
derivandone uno schiarimento della tavolozza e 
una maggiore luminosità del quadro, la cui co- 
struzione spaziale restò tuttavia legata a salde 
strutture naturalistiche ( Ricamatrici al tombolo, 
Venezia, Gall. Internaz. d'Arte Moderna Ca° Pe- 
saro). Nel 1898 fu tra i promotori della Secessione 
berlinese, di cui fu a lungo presidente. Negli ulti- 
mi anni fu attaccato dai nazisti come esponente 
dell’«arte degenerata». 

Lieferinxe Josse (notizie 1493-1505/08) pittore 
francese, già indicato come Maestro di san Seba- 
stiano. Originario dell’Hainaut, si formò ad Avi- 
gnone, dove sposò la figlia del pittore J. Change- 
net (Importante maestro locale di cui non si cono- 
scono opere). e fu attivo fra Aix-en-Provence e 
Marsiglia. suo luogo di residenza abituale. In col- 
laborazione con un pittore piemontese, B. Simon- 
di, dipinse per la chiesa di Notre-Dame-des-Ac- 
coules a Marsiglia una Pala di san Sebastiano 
(1497), di cui sono stati identificati sette pannelli 
con episodi della vita del santo (Filadellia, Mus. 
of Art: San Pietroburgo. Ermitage e Baltimora, 
Walters Art Gall.). Componenti nordiche (Geert- 
gen tot Sint Jans), provenzali (E. Quarton) e ita- 
liane (G.M. Spanzotti) vi si fondono in un lin- 
guaggio di nitida definizione formale e misurato 
risalto plastico, tipica espressione di cultura medi- 
terranea. Oltre ad alcuni pannelli provenienti da 


uno smembrato Altare della Vergine (quattro ad 
Avignone, Petit Palais), dipinse una Piera (An- 
versa. Mus. Royal des Beaux-Arts) e un grande 
Calvario (Parigi, Louvre). 

Lievens Jan (Leida 160)7 - Amsterdam 1674) pit- 
tore olandese. Amico di Rembrandt, condivise 
con lui lo studio a Leida, tra il 1624 ca e il 1631: le 
opere giovanili dei due furono a volte confuse già 
dai contemporanei, anche per l'identità dei temi, 
benché Rembrandt prediligesse in quegli anni, a 
differenza di L., composizioni di piccolo formato. 
Tra i suoi primi dipinti, ammirati soprattutto per 
l’originalità del taglio e l'alta qualità dell’esecu- 
zione a tocchi morbidi e brillanti, sono il Fancitl- 
lo che accende la candela (Varsavia, Mus. Naro- 
dowe) e il ritratto di Constantin Huygens (Douai, 
Mus.), che fu tra i primi entusiasti estimatori del- 
l'opera dei due giovani artisti, apprezzando di L. 
l'audacia delle invenzioni, di Rembrandt la supe- 
riore capacità di esprimere le emozioni. Dopo la 
partenza di Rembrandt per Amsterdam, L. viag- 
giò per circa due anni in Inghilterra e si stabili 
quindi ad Anversa (dal 1635 al 1644), dipingendo 
ritratti, spesso ispirati ai modelli aulici di A. Van 
Dyck, paesaggi e scene di genere. L'attività di ri- 
trattista proseguì dal 1644 ad Amsterdam, dove 
tuttavia L. ricevette anche commissioni di dipinti 
di soggetto storico o allegorico. 

Ligabue Antonio (Zurigo 1899 - Gualtieri, Reg- 
gio Emilia, 1965) pittore italiano. Autodidatta, è il 
più noto fra i pittori naîfs italiani. Ha dipinto pre- 
valentemente animali, feroci ed esotici, ambienta- 
ti nei paesaggi familiari della pianura padana, con 
una violenza cromatica che ricorda gli espressio- 
nistie V. Van Gogh. 

Ligorio Pirro (Napoli 1513 ca - Ferrara 1583) ar- 
chitetto, pittore, scrittore d’arte e antiquario ita- 
liano. A Roma dal 1534, dipinse dapprima faccia- 
te di edifici con soggetti storici e decorazioni a 
grottesche. Maturava intanto i suoi interessi di 
erudito e di antiquario: nel 1549 iniziò gli scavi 
della Villa Adriana di Tivoli su incarico di Ippoli- 
to d'Este; nel 1553 pubblicò il Libro delle antichità 
di Roma. Per Ippolito progettò la Villa d'Este di 
Tivoli (1550-72), il cui giardino, con le sue fontane 
e scalinate e padiglioni, è uno dei primi e più fa- 
mosi esempi di giardino «all'italiana», il capola- 
voro della geniale, talvolta bizzarra, fantasia sce- 
nografica e decorativa di L. Egli profuse questo 
suo gusto squisitamente manierista nelle brulican- 
ti superfici del casino di Pio 1v a Roma (1559-62), 
dove realizzò anche il Palazzo Torres-Lancellotti 
e completò il nicchione del cortile del Belvedere. 
Nel 1568 si stabilì a Ferrara presso la corte esten- 
se, dove proseguì i suoi studi sull’antichità. 
Ligozzi Jacopo ( Verona 1547 - Firenze 1627) pit- 
tore italiano. Si stabilì a Firenze nel 1578 e vi svol- 
se una vasta attività al servizio del granduca Fran- 
cesco I: nei suoi dipinti aderì al manierismo di 
ascendenza michelangiolesca, l'acendosi allo stes- 
so tempo interprete e diffusore del cromatismo 
veneto (Piera. Firenze, Santissima Annunziata: 
Storie di san Francesco. 1600, Firenze, chiostro di 
Ognissanti). Interessante è la sua ricca produzio- 
ne di disegni. pastelli e tempere a illustrazione di 
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atlanti scientifici del mondo animale e vegetale su 
commissione del Granduca Francesco 1 (1577-91, 
Firenze, Uffizi, Gabinetto dei disegni e delle 
stampe). 

Li Kung-Lin noto anche come Li Lung-mien e 
col nome d'arte Po-shih (1040 ca - 1106) pittore 
cinese. Artista dell’epoca Sung del nord, percorse 
una modesta carriera accademica. Coltivò inte- 
ressi in campo scientifico. poetico e filosofico, re- 
cependo elementi buddhisti, taoisti e confuciani. 
Appartenne alla tradizionale corrente figurativa 
iniziata da Ku K'ai-chih nel sec. Iv e sviluppatasi 
sia in campo religioso sia secolare. Formatosi con 
lo studio della collezione paterna di dipinti classi- 
ci. deve la sua fama alle opere monocrome e li- 
neari, nelle quali rilanciò l'antico stile del sempli- 
ce contorno tracciato con inchiostro su carta. Tra 
le opere: Vimalakirti (Tokyo, Mus. Naz.), Meta- 
morfosi di divinità (New York, C.T. Loo Coll.). 
Lilli Andrea o Lilio, detto Andrea d'Ancona 
(Ancona 1570 ca - Ascoli Piceno dopo 1635) pit- 
tore italiano. A Roma, dove attendeva agli affre- 
schi decorativi per la Libreria di Sisto v, s'accostò 
alla maniera del Barocci e dei senesi F. Vanni e V. 
Salimbeni, facendosene interprete sottile e arguto 
specie in alcuni dipinti di spiritosa vena narrativa 
(Storie di san Nicola, 1597-1601, Ancona, Pin. 
Civ.). 

Lilloni Umberto (Milano 1898-1980) pittore ita- 
liano. Dopo gli studi a Milano con C. Tallone, si 
avvicinò al Novecento; ma è noto soprattutto per 
essere stato, negli anni intorno al 1930, uno dei 
più significativi esponenti della pittura chiarista 
(+ chiarismo). Tra le sue opere: La collina (1930 
ca) e Lo specchio (1933), ambedue a Milano, 
Gall. d'Arte Mod. 

Li Lung-mien + Li Kung-Lin. 

Limbourg, fratelli Pol, Jean (o Jehannequin) e 
Herman Malouel detti i (Nimega, fine sec. x1v - 
inizio sec. xv) miniatori fiamminghi. Rappresen- 
tanti esemplari del gotico internazionale, sono 
forse i più celebri artisti nella storia della miniatu- 
ra del sec. xIv-xv. Nipoti di J. Malouel, prima del 
1399 fecero il loro apprendistato a Parigi, presso 
un orafo: dal 1402 Pol e Jehannequin lavorarono 
al servizio di Filippo I Ardito duca di Borgogna, e 
forse di suo figlio, Giovanni Senza Paura. In se- 
guito, probabilmente già dal 1404 (comunque en- 
tro il 1411), i tre fratelli si mise”o al servizio di 
Jean duca di Berry, su commissione del quale ese- 
guirono la loro opera più celebre: il libro d'ore no- 
to come Les trés riches heures (Chantilly, Mus. 
Condé), non terminato per la morte degli artisti e 
del committente in una pestilenza (1416). Non è 
stato sinora possibile distinguere, nelle miniature 
loro attribuite, le mani di ciascuno dei fratelli: è da 
supporre che lavorassero in gruppo. molto affia- 
tati. anche se da varie notizie si può desumere che 
Pol dovette essere il più abile, nonché il capo del- 
l'atelier. Nelle opere più antiche. una Bibbia (Pa- 
rigi. Bibliothèque Nat.). che corrisponde a una 
«trés belle et notable Bible» miniata nel 1402 per 
Filippo Ardito. e le Belles heures (0 Heures 
d'Ailly) di New York (Metropolitan Mus., Cloi- 
sters Mus.), i L. si dimostrano aggiornati alle più 
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«Maggio»: miniatura (part., 1415 ca) da «Les très riches 
heures». Chantilly, Musée Condé. 


moderne concezioni artistiche fiamminghe: il na- 
turalismo di M. Broederlam. la spazialità del 
Maestro di Boucicaut, i modelli italiani di Jacque- 
mart de Hesdin. Ma solo con le grandi miniature 
a piena pagina delle Très riches heures, iniziate nel 
1413, i L. seppero esprimere al più alto livello il 
loro straordinario talento, esaltando le qualità dei 
loro maestri: il naturalismo da un lato, il formali- 
smo tardogotico dall'altro. A tale risultato non fu 
estranea la raffinata cultura del committente, la 
sua passione per i manufatti lussuosi, il suo orgo- 
glio nobiliare, l'esempio delle opere d’arte con- 
servate nelle sue collezioni. E stato notato, nella 
miniatura dell'/ncontro dei Magi, che la figura di 
uno dei re a cavallo è ripresa da una medaglia 
pseudo-classica di proprietà del duca di Berry; so- 
no state notate altre derivazioni dall'arte italiana, 
e non solo da quella senese, ma perfino dalla pit- 
tura giottesca. Le scene dei Mesi che decorano il 
calendario delle Très riches heures sono il capola- 
voro dei L.: vi sono delineati i più vasti paesaggi 
mai sino ad allora eseguiti in miniatura. In ogni 
foglio, figure nobiliari intente agli svaghi dei di- 
versi mesi 0 contadini occupati nelle attività agri- 
cole stagionali sono disposti davanti o entro un 
paesaggio dominato da un castello o una residen- 
za del duca di Berry. Le figure contadine sono più 
vivaci, libere e variamente disposte, quelle nobi- 
liari elegantemente allungate e irrigidite in pose di 
cortese astrazione: un approccio diversificato che 
rivela il duplice gusto — naturalistico per i soggetti 
«bassi» e formalistico per quelli aulici — dell'ari- 
stocratico stile gotico internazionale. Quanto ai 
paesaggi. la loro ampiezza. il loro recedere senza 
fratture dal primo piano agli sfondi lontani, la lo- 
ro precisione ottica, implicano una meditazione 
su esempi di A. Lorenzetti (il Buon governo), uti- 
lizzati assieme ad altre fonti italiane (per es.. i 
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lombardi Tacuina sanitatis, o disegni di G. De’ 
Grassi), e ne fanno precedenti immediati della pit- 
tura di J. Van Eyck. E stata tuttavia formulata l’'i- 
potesi che due dei fogli più moderni (Marzo e Ot- 
tobre) siano stati eseguiti qualche decennio (1450) 
ca) dopo la morte dei L. da un altro miniatore, no- 
to come il «Maestro del re Renato d'Angiò» (0 
«Maestro del Cueur d'amour espris»): posteriori, 
dunque, alle maggiori invenzioni di J. Van Eyck. 
Questa ipotesi, se confermata, ridimensionerebbe 
in parte il ruolo dei L. nella nascita della grande 
pittura fiamminga del Quattrocento. 

Limoges città della Francia, capoluogo del dipar- 
timento di Haute-Vienne nel Limosino. Fu cele- 
bre fin datato medioevo per l’+ oreficeria e 
l’arte dello + smalto, la cui produzione però de- 
cadde nei secc. xvIl e xvili. Altrettanto nota e im- 
portante la produzione di porcellane che prende il 
nome dalla città. Dopo la scoperta di giacimenti 
di caolino nella regione di Saint- Yrieix (1768) sor- 
sero a L. le prime manitatture di porcellana su im- 
pulso di A.-R.-J. Turgot (1771), con prodotti di 
grande bellezza e perfezione tecnica. L. è stata fi- 
no a tutto il sec. xix uno dei maggiori centri euro- 
pei di produzione di porcellane. Il Musée Natio- 
nal, secondo solo all’analogo museo di Sèvres, ac- 
coglie una collezione di 100.000 pezzi ca. 
Limosin Léonard (Limoges 1505 ca - 1575/77) 
pittore di smalti e orafo francese. Fu il più impor- 
tante autore di smalti su rame di Limoges nel sec. 
XVI, e capostipite di un’attiva famiglia di artigiani 
orafi. Influenzato dal manierismo italiano, eseguì 
su disegni del Primaticcio una serie di apostoli per 
la Cappella di Fontainebleau (oggi a Chartres) e 
con Nicolò dell'Abate una pala per la Sainte-Cha- 
pelle (Parigi. Louvre), oltre a numerosi ritratti (// 
connestabile di Montmorency, Parigi, Louvre), 
piatti, vasi, placchette. 

Linard Jacques (Parigi?, 1600 ca - 1645) pittore 
francese. Dipinse nature morte di severa purezza 
arcaica con fiori, frutti e oggetti raggruppati se- 
condo corrispondenze quasi geometriche e im- 
mersi in atmosfere di silenziosa meditazione. Il 
simbolismo che domina le composizioni fa assu- 
mere a ciascun elemento un significato particola- 
re: Cingue sensi (1627, Algeri, Mus.; 1638, Stra- 
sburgo. Mus.), Varztà (1644, Parigi, coll. priv.). 
Lindegren Yrijò (Tampere 1900 - Helsinki 1952) 
architetto finlandese. Esponente del primo razio- 
nalismo finlandese, fu il maestro di A. Aalto. Tra 
i suoi importanti progetti architettonici e urbani- 
stici si ricordano lo stadio olimpico di Helsinki 
(1933-40; ampliamento 1952) e soprattutto il pia- 
no regolatore dell’area centrale di Helsinki 
(1949), ripreso nel 1961 da Aalto. 

Lingelbach Johannes (Francoforte sul Meno 
1622 - Amsterdam 1674) pittore tedesco. Dopo un 
soggiorno a Parigi, lavorò in Italia dal 1645 al 1650). 
Si alfermò come pittore di paesaggi e scene di ge- 
nere, di soggetto italiano, nello stile dei bamboc- 
cianti: dapprima fresche e luminose, più descrittive 
e banali invece nel periodo trascorso, dopo il 1650, 
ad Amsterdam (Piazza del Popolo, Roma, coll. 
priv. Porto mediterraneo, Amsterdam, Rifksmus.). 
Lingeri Pietro (Tremezzo, Como, 1894-1968) ar- 


chitetto italiano. Fece parte del MIAR e, con G. 
Terragni, del Gruppo comasco, che contribu) al- 
l’affermazione in Italia dei principi dell'architet- 
tura razionalista. Significative, in questo senso, so- 
no alcune opere di L., come il progetto per il mo- 
numento ai caduti a Como (1926, con Terragni) e 
soprattutto la sede del club Amila a Tremezzo 
(1926). Fra le altre sue opere, si ricordano il pro- 
getto vincitore del concorso per il piano regolato- 
re di Como (1935, con C. Cattaneo e P. Bottoni) e 
i progetti di concorso per il Palazzo del Littorio 
(1934-37, con Terragni) e per il Palazzo dei Con- 
gressi (1937-39, con Cattaneo e Terragni) a Ro- 
ma: dopo la guerra, il quartiere residenziale INA- 
Casa a Milano-Vialba (1958). 

Linnel John (Londra 1792 - Redhill, Surrey, 
1882) pittore inglese. Frequentò i corsi della 
Royal Academy e fu allievo di J. Varley. Tra il 
1811 e il 1815 dipinse una serie di acquerelli di 
Londra e dell’isola di Wight: ma si dedicò soprat- 
tutto al ritratto e alla miniatura, effigiando nobili 
inglesi (Robert Peel, Londra, Nat. Portrait Gall.: 
Samuel Rogers, Londra, Nat. Gall.). Dal 1847 di- 
pinse solo paesaggi, di un romanticismo piacevole 
e convenzionale (/ taglialegna, Londra, Nat. Gall.; 
Mulino a vento, Londra, Tate Gall.). E noto an- 
che per la lunga amicizia che lo legò a W. Blake, 
che protesse e aiutò anche economicamente. 
linografia metodo di + incisione: deriva dalla + 
xilografia e risale agli inizi del sec. xx. Il procedi- 
mento è il medesimo usato nella xilografia, ma 
anziché il legno si usa come matrice una tavoletta 
di linoleum. Esteticamente, i risultati sono assai 
diversi: mentre una xilografia mostra sempre le 
venature del legno dalla quale è ricavata. una. ri- 
produce l’aspetto un po’ spugnoso caratteristico 
del linoleum. 

Lint Endrick Frans + Van Lint, Hendrick Frans. 
Lionne Enrico, pseudonimo di E. Della Leonessa 
(Napoli 1865-1921) pittore e grafico italiano. Do- 
po aver ultimato gli studi si trasferì a Roma, dove 
divenne uno dei maggiori illustratori del tempo 
(lavorò fra l’altro per il «Capitan Fracassa», per la 
«Tribuna mensile», per il «Don Chisciotte»). 
Aderì al divisionismo ottenendo grande successo, 
fra il 1900 e il 1915, per il suo stile facile, attento al 
dato di moda e di costume. Le sue opere migliori 
sono le scene di vita piccolo-borghese e popolana, 
raffigurate con ironia (Grassi e magri, 1899. Ro- 
ma, Gall. Comunale d'Arte Mod.) e certi garbati 
e mondani ritratti femminili (Violette, 1913, Ro- 
ma, Gall. Comunale d'Arte Mod.). 

Lionni Leo (Amsterdam 1910) - Radda in Chianti, 
Siena, 1999) pittore, grafico, scultore e autore di 
libri per bambini di origine olandese. Nel 1924 si 
trasferì in Italia, dove si laureò in scienze econo- 
miche a Genova e si avvicinò alle poetiche del fu- 
turismo, operando dal 1934 a Milano. Emigrato 
negli Stati Uniti a causa delle leggi razziali (1939). 
vi diventò figura di primo piano nel campo della 
grafica (fu art director del gruppo Time-Life. del- 
la rivista «Fortune», della Olivetti americana) 
continuando anche l’attività di pittore (mostre a 
New York, Mus. of Mod. Art. 1954: San Franci- 
sco, Mus. of Art. 1959). Tornato in Italia nel 1960. 
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si dedicò principalmente alla scultura e alla pittu- 
ra c scrisse e illustrò numerose favole. Tra i volu- 
mi pubblicati, Piccolo blu e piccolo giallo (1959), 
La botanica parallela (1976). 

Liotard Jean-Etienne (Ginevra 1702-89) pittore 
svizzero. Si formò a Parigi come miniaturista e 
smaltatore. Dopo aver conosciuto a Roma l’ingle- 
se lord Besseborough, amatore d’arte, intraprese 
con lui un viaggio in Oriente, soggiornando lun- 
gamente a Costantinopoli. Le numerose impres- 
sioni di viaggio, annotate in disegni a lapis nero 0 
sanguigna, e in oli e pastelli, diedero così vita alla 
parte più viva e originale della produzione di L., 

per la superba resa dell'ambiente, per la traspa- 
renza delle ombre e per la luce vibrante (Richard 
Pococke, 1738-39, Ginevra, Mus. d’Art et d’Hi- 
stoire). Ritornato nel 1743 in Europa, divenne pit- 
tore ufficiale della corte asburgica: ebbe così ini- 
zio la sua fortunata carriera di ritrattista della 
nobiltà viennese (Francesco 1 d'Austria, 1744, 
Braunschweig, Herzog Anton Ulrich-Mus.), dei 
reali e dei notabili di Francia (Luisa di Francia, 
1750 ca, Stupinigi, Palazzina di caccia), dei ram- 
polli della famiglia reale inglese (// principe Fede- 
rico Guglielmo, 1754, Castello di Windsor, Coll. 
Reali) e della aristocrazia olandese (Geertrivicda 
Antonia Van Bleiswijck, 1756, Ginevra, Mus. 
d’Artet d’Histoire); dipinse inoltre eleganti scene 
di genere (La bella cioccolataia, 1745, Dresda, 
Gemaldegal.; La signorina Lavergne [La bella let- 
trice]J, 1746, Amsterdam, Rijksmus.) e graziose 
immagini orientaleggianti (Presunto ritratto della 
contessa di Coventry, 1749 ca, Ginevra, Mus. 
d'Artet d’Histoire). Tornato a Ginevra nel 1757, 
trovò nei suoi concittadini la giusta ispirazione per 
creare dei ritratti penetranti e caratterizzati da 
una approfondita resa ambientale (Francois 
Tronchin, 1757, Ginevra, Mus. d’Art et d'Histoi- 
re). Negli ultimi anni della sua attività egli si de- 
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«La bella 
cioccolataia» 
(1745): pastello 
su pergamena, 
cm 82,5 Xx52,5. 
Dresda, 
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dicò infine alla natura morta (Natura morta, 1782, 
Ginevra, Mus. d’Art et d’Histoire). 
a Jacques (Druskininkai 1891 - Capri 
1973) scultore di origine lituana. Trasferitosi a Pa- 
rigi nel 1909 ed entrato (1913) nell'orbita del cu- 
bismo, organizzò le proprie composizioni secondo 
criteri rigorosamente architettonici, riducendo 
l’immagine ai suoi elementi strutturali e a ritmi li- 
neari di estrema purezza (Testa, 1915; Suonatore 
di chitarra, 1922, Basilea, Kunstmus.). Verso il 
1925 maturò uno stile più dinamico, fondato sulle 
possibilità espressive dei profili e del loro intrec- 
cio anziché sull'analisi dei volumi: per la parte in- 
tegrante assuntavi dallo spazio, la scultura che ne 
nacque fu definita «trasparente». Dopo questa fa- 
se, L. si riavvicinò alle forme concrete della realtà, 
affrontata con una plastica duttile e animata, cari- 
ca di espressività (Ratto d'Europa, 1938, Parigi, 
Mus. Nat. d’Art Mod.). Nel 1941 si trasferì negli 
Stati Uniti, dove la sua scultura assunse, non di ra- 
do, caratteri monumentali. 
Lippi Filippino (Prato 1457 - Firenze 1504) pitto- 
re italiano. Figlio di Filippo Lippi e Lucrezia Buti, 
nel 1467-69 seguì a Spoleto il padre, che lo affidò 
morendo (1469) all'aiuto Fra’ Diamante. Nel 1472 
lavorava con Botticelli a Firenze, di dove non si 
mosse più se non per una parentesi di lavoro a 
Roma dal 1488 al 1493. Le sue prime opere risul- 
tano assai affini a quelle di Botticelli, tanto che 
vennero assegnate per un certo tempo a un «ami- 
co di Sandro» (per es., la Storia di Lucrezia, Fi- 
renze, Gall. Palatina di Palazzo Pitti). Nel 1484-85 
ca, dopo un breve soggiorno a Lucca (Quattro 
santi in San Michele), terminò gli affreschi della 
Cappella Brancacci al Carmine con alcuni episodi 
delle Storie di san Pietro, che sanno adeguarsi alla 
concisione plastica di quelli di Masaccio, rivelan- 
do anche una felice vena di ritrattista (tra i ritratti 
di questo periodo, il romantico Musicista della 
Gall. di Dublino, che risente sia di Botticelli sia 
dei fiamminghi). Una seconda fase nella sua pro- 
duzione ebbe inizio nel 1484, con l’Annunciazio- 
ne del Mus. di San Gimignano, e si caratterizza 
(superato ormai l'accostamento a Botticelli) per 
una vena sentimentale più effusa, unita a una vi- 
vace descrittività, mentre il colore diviene caldo e 
profondo per influenza fiamminga: Madonna e 
santi (1486, Firenze, Uffizi); Apparizione della 
Vergine a san Bernardo (1486, Firenze, Badia), 
dove L. sperimentò il rapporto tra spazio e figure 
senza la mediazione delle inquadrature architet- 
toniche: Adorazione dei Magi (1496, Firenze, Uf- 
fiz:), che riecheggia il modello leonardesco. Nel 
già citato soggiorno romano (1488-93) gli affre- 
schi nella cappella del cardinal Carafa in Santa 
Maria sopra Minerva (Storie di san Tommaso) 
mostrano un più carico e più estroso formalismo e 
costituiscono un importante documento degli 
orientamenti anticlassici della fine del secolo a Fi- 
renze. Nell'ultimo periodo alfiorano tratti di ma- 
linconico pietismo (Cristo e la Vergine, Monaco, 
Alte Pin.), suggeriti all'artista dal clima di crisi ca- 
ratteristico della Firenze dell'ultimo decennio del 
secolo. Nell'/ncontro di Giovacchino ed Anna 
(1497, Copenaghen, Mus.) si ritrova invece una 


Filippino Lippi 
«Adorazione dei Magi» (1496): tempera su tavola, 
cm 258x243. Firenze, Uffizi. 


eleganza degna dei suoi momenti migliori, anche 
se non esente da cadenze di maniera. Gli affreschi 
con Storie di san Giovanni Evangelista e san Filip- 
po nella Cappella Strozzi a Santa Maria Novella 
(commissionati nel 1478 ma finiti nel 1502), dove 
il pittore immagina bizzarre architetture antiche, 
addensa decorazioni grottesche e costumi fanta- 
siosi, rivelando un notevole gusto teatrale e sce- 
nografico, costituiscono la pagina finale della pit- 
tura fiorentina quattrocentesca e, nello stesso 
tempo, anticipano singolarmente la sensibilità in- 
quieta dei primi manieristi. Rispetto alla popola- 
rità della produzione giovanile di L., la critica, in 
passato, aveva giudicato negativamente proprio 
queste ultime e più originali f'asi del suo percorso, 
forse perché lo spirito Inguieto e immaginoso e il 
gusto della sperimentazione che esse rivelano ap- 
parivano in contrasto con la sobria, consueta mi- 
sura fiorentina. 

Lippi Filippo (Firenze 1406 ca - Spoleto, Perugia, 
1469) pittore italiano. Figlio di un beccaio, rimase 
presto orfano. Pronunciò i voti nel 1421 nel con- 
vento del Carmine, dove, poco dopo, poté vedere 
Masaccio allrescare la Cappella Brancacci. Nel 
1428-30) era sottopriore del convento del Carmine 
di Siena e nel 1434 era a Padova, dove attese a 
opere oggi perdute (al soggiorno padovano è sta- 
to ricondotto un Cristo nel sepolcro del Mus. Cri- 
stiano di Esztergom), ma che esercitarono una 
profonda influenza sulla scuola locale. La sua atti- 
vità documentata inizia a Firenze dopo il 1437. 
Nel 1456 rapì da un convento di Prato (di cui era 
stato nominato cappellano) Lucrezia Buti e ne 
ebbe un figlio, Filippino. Nel 1461 fu denunciato 
per questa relazione, ma Cosimo de’ Medici si in- 
terpose presso Pio n e ottenne che i due amanti 
fossero prosciolti dai voli e potessero vivere come 
legittimi sposi. L'esordio di L. è segnato dall’in- 


Filippo Lippi 
«Adorazione del Bambino» (1463 ca): tempera su tavola, 
cm 140x130). Firenze, Uffizi. 


fluenza della pittura di Masaccio, come testimo- 
niano il plasticismo delle ligure e la semplicità del- 
le forme della Conferma della regola dei Carmeli- 
tauni (1432 ca, Firenze, chiesa del Carmine) e la 
contemporanea Madonna Trivulzio (1430-32 ca, 
Milano, Castello Sforzesco). Dopo l'oscuro perio- 
do padovano, la Madonna di Corneto Tarquinia 
(1437, Roma, Gall. Naz. di Arte Antica) ci pre- 
senta un'immagine potenziata da un linearismo 
dinamico che risente di Donatello, su uno sfondo 
d’interno che richiama i fiamminghi, in una luce 
radente e un po’ cupa. Del 1437-38 è anche la Pa- 
la Barbadori (Parigi, Louvre), già tipica del suo 
stile delicato e sensuale e in cui va precisandosi 
l'interesse per ricercati tagli prospettico-spaziali: 
di poco posteriore è la splendida Annunctazione 
in San Lorenzo a Firenze, di un fresco naturali- 
smo che si ispira all’Angelico, ma mostra un colo- 
rismo più caldo e vivace. In seguito, tuttavia, L. at- 
tenuò il gagliardo plasticismo iniziale per ricerca- 
re più fluide eleganze lineari e delicate trasparen- 
ze cromatiche: Incoronazione della Vergine (1441- 
47, Firenze, Uffizi), Adorazione dei Magi (1442- 
45 ca. New York, Metropolitan Mus.). Alla fase 
della maturità del pittore appartengono il mirabi- 
le tondo con la Madonna col Bambino e storie di 
sant'Anna (1452, Firenze, Gall. Palatina di Palaz- 
zo Pitti), le tre Adorazioni del Bambino (due agli 
Uffizi. l’altra alla Gemàldegal. di Berlino prove- 
niente dalla cappella di Palazzo Medici Riccardi). 
la Madonna di Palazzo Medici Riccardi. che ga- 
reggia con le delicatezze della scultura contempo- 
ranca. e la popolarissima Madonna col Bambino 
e due angeli degli Uffizi. Capolavoro di L.. per 
equilibrio compositivo e freschezza di colore. so- 
no gli affreschi (1452-64) della Cappella maggiore 
del Duomo di Prato. che presenta nella volta gli 
Evangelisti e ai lati Storie di santo Stefano e di san 
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Giovanni Battista. Capace anche di visioni dram- 
matiche (Pietà del Mus. Poldi Pezzoli a Milano), 
L. chiuse la sua attività dipingendo, con la colla- 
borazione del figlio Filippino e di Fra° Diamante, 
gli affreschi con le Storie della Vergine nell'abside 
del Duomo di Spoleto. La critica più recente ha 
colto la statura indubbiamente «maggiore» di 
quest@artista. che fu tra i protagonisti del rinnova- 
mento artistico nella Firenze del Quattrocento. 
Egli seppe tradurre in accenti più profani le posi- 
zioni di Masaccio e dell’ Angelico, con un fare gar- 
bato e piacevole che ha forse ritardato, per la sua 
apparente facilità, la comprensione dello spessore 
culturale e del ruolo storico dell'artista. 
Lippi Giovanni + Nanni di Baccio Bigio. 
Lippi Lorenzo (Firenze 1606-65) pittore e scritto- 
re italiano. La sua formazione si svolse sotto la 
guida di M. Rosselli, il cui influsso perdura in mo- 
do evidente fino al 1640 (Sunsone e Dalila, Stoc- 
colma, Nat. Mus.: Tre fanciulli condotti alla forna- 
ce, Firenze, Gall. Palatina di Palazzo Pitti) quan- 
do, sulla base dello studio di Santi di Tito e dei 
maestri del primo Cinquecento (Andrea del Sar- 
to. Fra’ Bartolomeo), elaborò un linguaggio rigo- 
rosamente purista e una concezione morale e di- 
dattica della pittura (Sante Agata, Caterina e Ceci- 
lia, Firenze, Oratorio dei Vanchetoni; Crocifissio- 
ne, Firenze, Mus. di San Marco). Trattò anche te- 
mi attinti ai poemi cavallereschi, con assoluta ade- 
renza al testo letterario (Ermunia fra i pastori, Pi- 
stoia, Coll. Rospigliosi). E noto anche per aver 
scritto // Malmantile riacquistato (1676, postumo), 
una sorta di parodia tra fiabesca e popolaresca del 
poema del Tasso. 
Lippo di Benivieni (documentato a Firenze dal 
1296 al 1327) pittore italiano. La sua opera rap- 
presenta, per la morbidezza del colore e del tratto 
oltre che per i sottili accenti espressivi, un'impor- 
tante alternativa gotica ai modi di Giotto nella Fi- 
renze d'inizio Trecento, con significative attinen- 
ze alle esperienze della pittura senese. Gli sono 
con certezza attribuiti, oltre al tabernacolo per il 
Battistero fiorentino (1314), un altarolo portatile 
nello Czartoryski Muz. di Cracovia e vari scom- 
parti di polittici smembrati (Apostoli, Rennes, 
Mus. des Beaux-Arts: Polittico Acton, diviso tra 
varie collezioni: a Firenze, Coll. Acton; a New 
York. Salomon Coll.: a Ottawa, Nat. Gall. Politti- 
co degli Alessandri, già n San Pie: Maggiore a Fi- 
renze e oggi diviso in collezioni private. a Firenze 
e a Milano). Il suo capolavoro è riconosciuto nel 
Compianto sul Cristo morto di Pistoia (Mus. Civ.). 
Lippo di Dalmasio (Bologna, notizie dal 1377 al 
1410) pittore italiano. Attivo tra Pistoia e Bolo- 
gna, abbinò a una brillante carriera artistica, se- 
gnata da commissioni prestigiose, un costante im- 
pegno nelle istituzioni cittadine. Sviluppò nei mo- 
di di una composta accademia lo stile Immaginoso 
ed espressivo di Vitale da Bologna, sulla scorta dei 
modelli off'ertigli dal padre Dalmasio di Jacopo e 
dallo zio Simone dei Crocilissi (Incoronazione del- 
la Vergine, 1394, Bologna, Pin. Naz. Madonna col 
Bambino e santi, 1397. Bologna, San Procolo: Ma- 
donna del velluto, Bologna. San Domenico: Ma- 
donna dell'Umiltà, Bologna. Collegio di Spagna). 


Lippold Richard (Milwaukee, Wisconsin, 1915) 
scultore statunitense. Dopo studi di industrial de- 
sign a Chicago, dal 1942 si è dedicato alla realizza- 
zione di costruzioni e installazioni astratto-geo- 
metriche in fili metallici, il cui delicato equilibrio 
risulta dalla tensione di forze contrarie (L'albero 
del mondo, 1950, Harvard University, Cambrid- 
ge, Massachusetts; Sole, 1953-56, New York, Me- 
tropolitan Mus.). 

Lipton Seymour (New York 1903-86) scultore 
statunitense, Laureato in chirurgia e odontoiatria, 
si dedicò alla scultura da autodidatta a partire dal 
1932. Dopo opere figurative lignee di gusto primi- 
tivista (1935-45), cominciò a usare lamiere d’ac- 
ciaio saldate e barre di nickel, avviandosi verso 
una scultura vicina all’espressionismo astratto, 
ricca di riferimenti simbolici e quasi rituali al 
mondo animale e vegetale (// re del mare, 1955, 
Buffalo, Albright Art Gall.). 

Lisboa Antonio Francisco detto Aleijadinho, 0s- 
sia «Il piccolo storpio» (Ouro Préto 1738-1814) 
scultore e architetto brasiliano. Attivo nella ricca 
provincia mineraria di Minas Gerais, costruì a 
Ouro Préto la chiesa di San Francesco (1766-94), 
rielaborando genialmente i modi della contempo- 
ranea architettura portoghese. Nella scultura il 
suo capolavoro è costituito dalle possenti figure 
dei dodici Profeti (1800-05), disposti lungo la sce- 
nografica scalinata che conduce al Santuario del 
Bom Jesus de Matozinhos a Congonhas do Cam- 
po. L. fu il maggiore esponente di quell’architet- 
tura portoghese-brasiliana che si rifece, con esu- 
berante decorativismo, al barocco europeo. 
Lisippo (n. Sicione, attivo tra il 370 ca a.C. e la fi- 
ne del sec. iv a.C.) scultore e bronzista greco. 
Massimo rappresentante della corrente pelopon- 
nesiaca (+ greca, arte) e maestro di numerosi ar- 
tisti (Boedas, Daippo, Euticrate, Fanide, Eutichi- 
de, Carete) che operarono nell’ambito dell’elleni- 
smo, produsse, come ricordano le fonti tetterarie, 
un gran numero di opere in bronzo, di cui non ci è 
pervenuto alcun originale. Fu tra gli artisti favori- 
ti della corte di Alessandro Magno, che ritrasse 
(come nell'A/essandro conlalancia, di cui ci resta 
una piccola copia bronzea al Louvre a Parigi e nel 
gruppo della Torma di Alessandro e della Cac- 
cia) con caratteristiche eroiche e sovrumane, ma 
non astratte e idealizzate. La sua arte, influenzata 
oltre che dalla tradizione policletea anche da 
quella della grande plastica argiva, subì una con- 
tinua evoluzione: muovendo dallo studio del ca- 
none di Policleto, naturalistico e razionale, L. 
giunse infatti a moduli espressionistici e illusioni- 
stici, influenzati anche dalla coeva pittura. Tra le 
opere della prima fase, gli sì attribuiscono l'Eros 
che incorda l'arco, conservato in numerose copie 
(la migliore è ritenuta quella a Londra, British 
Mus.) nonché (più tarda, del 338 ca a.C.) la statua 
dell'atleta Agias, nota da una copia marmorea 
rinvenuta a Delli (e ivi conservata nel Museo) 
nella quale, mentre le proporzioni del corpo sono 
quelle classiche, la testa è leggermente rimpiccio- 
Ita. L'opera fondamentale per la definizione del- 
l’arte di L. è l'Apoxvomenos, l'atleta che si deter- 
ge con lo strigile, il cui originale in bronzo fu con- 
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servato a lungo nelle terme di Agrippa a Roma, e 
che a noi è noto in una copia marmorea di età ro- 
mana (Città del Vaticano, Mus. Vaticani): le pro- 
porzioni sono snelle, la testa occupa solo un otta- 
vo dell'altezza totale, i capelli sono trattati con 
cura particolare e con notazioni luministiche, il 
nudo è modellato in una maniera dinamica e viva 
che va decisamente oltre il canone di Policleto 
della figura stante; il braccio destro dell'atleta, te- 
so in avanti, e il sinistro piegato formano un piano 
orizzontale, così da immergere totalmente la figu- 
ra nello spazio. L’euritmia, il profondo senso spa- 
ziale e la vivezza di modellato hanno fatto ritene- 
re di L. un soggetto trattato anche da Policleto, il 
Katros (genio dell'occasione), riconosciuto in un 
rilievo di sarcofago di età romana. Le fonti attri- 
buiscono inoltre a L. molte statue di eroi, guerrie- 
ri, principi, filosofi (Ritratto di Seleuco, Socrate se- 
duto) e divinità (Hermes seduto); in particolare, 
parecchie statue di Eracle: a noi è giunta una co- 
pia, firmata da Glicone, dell’Erac/le in riposo del- 
l’agorà di Sicione, il cosiddetto Ercole Farnese 
(Napoli, Mus. Archeologico Naz.), la cui vigorosa 
struttura fisica è resa con accentuato espressioni- 
smo. E stato attribuito a L. anche un originale 
bronzeo: la statua frammentaria di atleta trovata 
in mare presso Fano (oggi a Los Angeles, Paul 
Getty Mus.). 

Liss Johann (Oldenburg, Holstein, 1595 ca - Ve- 
rona 1631) pittore tedesco. Viaggiò nei Paesi Bas- 
si, soggiornando nei maggiori centri artistici olan- 
desi e fiamminghi, come Amsterdam — dove si in- 
teressò all’arte del Goltzius - Anversa e Haarlem, 
dove conobbe P.P. Rubens e F. Hals, che ebbero 
una parte fondamentale nella sua formazione per 
la corposità della materia pittorica e per il reali- 
smo popolare delle scene galanti e religiose. Se- 
condo J. von Sandrart risiedette anche a Parigi. 
Giunto a Venezia intorno al 1621, fu a Roma tra il 
1622 e il 1624, quindi nuovamente a Venezia dove 
si stabilì definitivamente. In contatto con gli am- 
bienti dei caravaggeschi (B. Manfredi, H. Ter- 
bruggen, Valentin de Boulogne), ammiratore del- 
l’arte dei grandi maestri veneti del Cinquecento e 
delle contemporanee opere di D. Fetti, fu autore 
di vivacissime scene di genere: il Gioco della mor- 
ra (Kassel, Gemiildegal.), Festa nuziale paesana 
(Budapest, Szépmiivészeti Muz.). Negli ultimi an- 
ni dipinse soprattutto favole mitologiche e scene 
bibliche: Venere allo specchio (Firenze, Uffizi), la 
Morte di Abele e il Sacrificio di Isacco (Venezia, 
Gall. dell’Acc.), rivelando, fino al San Girolamo 
ispirato dall'angelo (Venezia. chiesa di San Nicola 
da Tolentino), la sua predilezione per una pittura 
di esuberante ricchezza cromatica. 

Lissandrino + Magnasco, Alessandro. 
Lissitskij Lazar. detto El L. (Smolensk 189%) - 
Mosca 1941) architetto, pittore e grafico russo. 
Laureatosi in architettura a Darmstadt, compì tra 
i 1909 e il 1914 lunghi viaggi in Europa. Rientra- 
to in patria, realizzò dipinti e disegni per libri d’in- 
fanzia secondo un processo di stilizzazione cubo- 
futurista. Con la rivoluzione del 1917 L. entrò nel 
vivo dei fermenti rinnovatori dell'arte sovietica, 
collaborando alla decorazione delle strade mo- 


El Lissitskij 
«Proun l D» (1919): olio su tela, cm 71,5 X96. Basilea, 
Kunstmuseum. 


scovile promossa dall’izo (sezione figurativa del 
commissariato dell'istruzione). Nel 1919, chiama- 
to da M. Chagall a insegnare all'Istituto per la 
nuova arte, vi incontrò K. Malevié, aderì al supre- 
matismo e creò il suo primo Proun, un inedito 
progetto artistico che egli defini con queste paro- 
le: «L'artista, da riproduttore, si è trasformato in 
costruttore di un nuovo universo di oggetti» 
(Proun l D,1919, Basilea, Kunstmus.; Senza tito- 
lo, 1919-20 ca, Venezia, Coll. Guggenheim: Proun 
G.B.A. 4, 1923 ca, L'Aia, Gemeentemus.). Nel 
1920, L. si avvicinò a V. Tatlin e al costruttivismo, 
cui diede un contributo di primo piano. Nel 1922 
conobbe a Berlino L. Moholy-Nagy, Th. Van 
Doesburg, L. Mies van der Rohe, H. Richter e H. 
Arp, e con essi costituì il Gruppo G, divenendo da 
questo momento il tramite primario tra l’astratti- 
smo rivoluzionario sovietico e le ricerche del 
Bauhaus e di De Stijl (movimento a cui aderì nel 
1923). Nel 1924, pur ricoverato in sanatorio a Lo- 
carno, collaborò a «Merz», la rivista dadaista di K. 
Schwitters, e fondò con M. Stam e H. Schmidt il 
gruppo e la rivista «ABC». A questi anni risalgono 
alcuni suoi progetti di architettura, fra i quali la 
tribuna per oratore (1920) e il palazzo per uffici 
(1924-25) in collaborazione con Stam. Dal 1926 al 
1928 soggiornò a Hannover realizzandovi la Sala 
dei Moderni al Landesmus., più tardi distrutta dai 
nazisti in quanto «arte degenerata». Rientrato in 
patria, proseguì fino alla morte la propria attività 
in campo grafico, architettonico, pubblicitario, 
teatrale e cinematografico. 

Li-Ssu-hsùn (651 ca - 716/718) pittore cinese del- 
l'epoca Tang. Nella sua opera. dove pure non 
manca una vena di adesione alla natura, rievocò 
soprattutto i fasti della vita di corte. descritti in 
modo sontuoso con largo uso. fra l’altro. dell'oro. 
A causa di queste caratteristiche della sua arte. i 
critici dell’epoca Ming gli attribuirono la fonda- 
zione della Scuola Settentrionale. destinata a di- 
stinguersi dalla Scuola Meridionale per l'adesione 
alle nuove esperienze di ricerca religiosa introdot- 
te dal buddhismo. Fra le opere di L. giunte sino a 
noi ricordiamo l'elaborato e prezioso paesaggio 
conservato alla Freer Gall. di Washington. 
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listello sottile + modanatura piatta, spesso inse- 
rita tra modanature concave e convesse per sepa- 
rarle (per esempio nel fusto della + colonna, tra 
una scanalatura e l'altra). 

Li T'ang noto anche come Hsi-ku (Ho-yang, Ho- 
nan. 1050 ca - m. dopo il 1130) pittore cinese. Ori- 
ginale artista della corte Sung del Sud durante il 
sec. XII, fu il primo direttore dell'Accademia fon- 
data dall'imperatore Kao-tsung a Hang-chou. 
Vissuto in epoca di transizione, dipinse soggetti 
svariati e seppe recepire nel paesaggio la maniera 
Sung del Nord (chiarezza della composizione, 
pennellata ricca e descrittiva, aspri picchi mon- 
tuosi emergenti da un'atmosfera velata di vapori), 
arricchendola di toni lirici e intimisti. Il suo segno 
ampio e dolce precorse lo stile degli accademici 
Ma Yiian e Hsia Kuei. Tra le opere: due Puesaggi 
di montagna (KyGto, K6t6-in, Daitoku-ji), Ritor- 
no dalla festa del villaggio (Boston, Mus. of Fine 
Arts). 

litografia procedimento di stampa in piano (non 
in rilievo come la + xilografia 0 n cavo come l' 
incisione a bulino) ricavata in origine da una ma- 
trice di pietra e più tardi anche da lastre di metalli 
porosi come lo zinco e l'alluminio. Lal. si basa sul 
principio dell'incompatibilità dell’acqua con il 
grasso. L'artista traccia il disegno con materiale 
grasso (sotto forma di inchiostro, matita o gesset- 
to) su una matrice di pietra calcarea (in genere 
pietra di Solnhofen, Germania) o di metallo po- 
roso. Il disegno viene trattato con una sostanza 
chimica che favorisce la perfetta adesione del ma- 
teriale grasso al disegno. La pietra viene bagnata 
con acqua. Si passa quindi all’inchiostratura, con 
un rullo intriso di inchiostro grasso che aderisce 
soltanto alle parti disegnate. Per la stampa, si po- 
ne un foglio di carta sulla matrice e si passa il tut- 
to attraverso una pressa litografica. Un ulteriore 
sviluppo è rappresentato dalla fotolitografia, in 
cui la stampa fotografica di un'immagine su una 
lastra di zinco sensibilizzata viene trattata chimi- 
camente per poi essere stampata. La |. è un meto- 
do di riproduzione molto flessibile, rapido ed eco- 
nomico. ll disegno può venire eseguito a penna, 
matita o pennello. Si possono ottenere tutte le to- 
nalità del bianco o del nero e anche stampe a co- 
lori. per le quali si preparano tante matrici quanti 
sono 1 colori richiesti dal disegno. In questo caso si 
parla di cromolitografia. Il procedimento è d'in- 
venzione relativamente recente (1798). 

Livino di Giglio nome italianizzato di Lievin Gil- 
lisz (Bruges. notizie 1444-73) arazziere fiammin- 
go. Lavorò a Ferrara (1444). poi a Firenze, quindi 
ancora a Ferrara dal 1457. Non si conosce alcuna 
delle sue opere. ai suoi tempi molto rinomate (an- 
che arazzi araldici da modelli di C. Tura). 
Ljubetkin Berthold + Lubetkin. Berthold. 
Llanos Fernando de los (notizie 1505-22) pittore 
spagnolo. Imitatore di Leonardo, con la cui opera 
venne probabilmente a contatto durante un sog- 
giorno compiuto in Italia prima del 1506 (viene 
identificato con un «Ferrando spagnolo» che col- 
laborò nel 1505 col maestro alla Battaglia di An- 
ghiari). fu con F. Yanez de la Almedina il princi- 
pale esponente della corrente rinascimentale a 


Valencia (ante dell’altare maggiore della Catte- 
drale, 1507, in collaborazione con Yàfiez). Si deb- 
bono a lui, probabilmente, anche lo Sposalizio 
della Vergine e la Natività della Cattedrale di 
Murcia (1516, ora presso il Mus. Diocesano). 
lobo elemento architettonico a forma di archetto 
rotondo presente soprattutto nella cornice degli 
+ archi gotico e moresco, che secondo il numero 
di lobi sono detti hilohati, trilobati ecc. 

Locatelli Andrea (Roma 1695-1741) pittore ita- 
liano. Iniziò come pittore di rovine in accezione 
preromantica, sull'esempio di S. Rosa, ma la sua 
vena più originale si esprime in paesaggi puri di 
grande armonia compositiva e dal colore lumi- 
noso in cui si fondono, nel clima settecentesco 
dell’arcadia, echi di C. Lorrain, G. Dughet, J.F. 
Van Bloemen (Paesaggio con pastori e greggi, 
Roma, coll. priv.; Paesaggio con lavandaie, 1725, 
Viterbo, Coll. Savini). Si dedicò anche alle scene 
popolari (Mercato di piazza Navona, Vienna, 
Ak. der Bildenden Kiinste) e spesso si valse. per 
le figure, della collaborazione di altri pittori co- 
me P. Subleyras e P. Batoni. Lavorò intensamen- 
te per le maggiori famiglie romane (Ottoboni, 
Rospigliosi, Albani, Colonna) e per i Savoia ( Ve- 
dute del Castello di Rivoli, Torino, Castello di 
Racconigi). 

Lochner Stephan (notizie Colonia 1442-52) pitto- 
re tedesco. Artista tra i maggiori del suo tempo, 
rimase fedele allo stile tardogotico della regione 
renana (di cui diede un'originale e aggiornata ver- 
sione, estremamente lirica e delicata), malgrado 
conoscesse per tempo il naturalismo dei fiammin- 
ghi attraverso R. Campin (il Maestro di Flémal- 
le). In assenza di opere firmate o altrimenti docu- 
mentate, l'unico elemento che consenta di asse- 
gnare a L. l'omogeneo gruppo di opere a lui nor- 
malmente riferito è un passo del Diario di A. Dii- 
rer che ricorda il trittico dell’Adorazione dei Magi 
(allora nella Cappella del Municipio di Colonia) 
come opera di «Stefano da Colonia», ma l’identi- 
ficazione presenta margini di incertezza. Origina- 
rio della regione del Bodensee (i suoi genitori vi- 
vevano a Moorsburg), L. operò a Colonia dove 
raggiunse un elevato grado di prestigio economi- 
co e sociale e morì di peste nel 1451. Nella giova- 
nile Crocifissione (realizzata entro il 1439, Norim- 
berga, Germanisches Nationalmus.) non vi è uni- 
ficazione drammatica: le ligure sono allineate in 
superficie e stagliate davanti a un fondo oro; i co- 
lori dei manti sono i morbidi verdi, rossi e blu che 
si ritrovano in tutte le opere posteriori. Degli stes- 
si anni è il trittico a sportelli del Giudizio tniver- 
sale (la tavola centrale a Colonia, Wallraf-Ri- 
chartz Mus.), dove L. manifesta le sue propensio- 
ni liriche perfino nella tavola centrale, ben cali- 
brata. dove i supplizi dei dannati sono descritti 
senza concitazione drammatica (tenuto conto del 
tema): lo stesso tono si rileva nei pannelli laterali 
interni (Francoforte, Stiidelsches Kunstinst.: gli 
esterni a Monaco, Alte Pin.), ciascuno decorato 
con sei Scene di martirio, anch'esse narrate con 
oggettività, senza pathos. L'innata dolcezza del- 
l'artista può rivelarsi appieno nelle delicate tavole 
con Madonne. in piedi ed elegantemente serpen- 
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«Madonna del roseto»: olio su tavola, cm 50,5 X40. Colonia, 
Wallraf-Richartz Museum. 


tinate, o assise sul terreno nella formula della 
«Madonna dell'Umiltà», in un'ambientazione flo- 
reale che riecheggia una fortunata iconografia tar- 
dogotica (Madonna del roseto, Colonia, Wallraf- 
Richartz Mus.: Madonna delle violette, Colonia, 
Erzbischéfliches Didzesanmus.). Nella Madonna 
di Monaco (1445 ca, Monaco, Alte Pin.) il fondo 
oro lascia il posto all’azzurro del cielo e i vasi di 
fiori sono posti ortogonalmente in modo da crea- 
re un effetto di spazialità. Mai però, nelle opere 
mature di L., si afferma una piena conquista dello 
spazio naturale, sempre negato o accortamente 
mascherato da accorgimenti figurativi: il manteni- 
mento del fondo oro (Presentazione al tempio, 
1447, Darmstadt, Hessisches Landesmus.), il con- 
tenimento del fondale paesistico a una minore 
«fuga» laterale (Adorazione del Bambino, Mona- 
co, Alte Pin.). Il grande trittico a sportelli dell’ A- 
dorazione dei Magi (Colonia, Duomo, ma ordi- 
nato per la Cappella del Municipio), capolavoro 
di L., è la prova più evidente della sua contraddit- 
toria affermazione/negazione delle istanze pro- 
spettiche: all’esterno, l'Annunciazione ha luogo in 
una stanza chiusa da un ricchissimo drappo dora- 
to; la Su'Orsola col seguito di vergini e il San Ge- 
reone col seguito di cavalieri (cioè i santi patroni di 
Colonia) dei laterali interni. per quanto plastica- 
mente rilevati dalla luce, si affollano davanti a un 
neutro fondale dorato che continua nella tavola 
centrale, geometricamente scandita in forme di 
aulica monumentalità. La morte colse il pittore 
nella piena maturità, impedendogli ulteriori svi- 
luppi. La sua influenza fu larga in Renania e in 
Westfalia, interessando anche A. Direr. 


Lodoli Carlo (Venezia 1690) - Padova 1761) stu- 
dioso e teorico dell'architettura italiano. Frate 
minore dell'ordine francescano, professore di 
teologia, si occupò di arti figurative e special- 
mente di architettura (tanto che fu detto «archi- 
tetto filosofo»). Non lasciò alcuno scritto, ma le 
sue idee furono raccolte e trasmesse da un entu- 
siasta ammiratore, il veneziano A. Memmo, in 
Elementi d'architettura lodoliana (1786) e Ri fles- 
sioni sopra alcuni equivoci sensi... intorno l'archi- 
tettura (1788). Personalità geniale e arguta, L. 
operò in senso innovatore secondo lo spirito del 
razionalismo illuministico, insistendo sul valore 
dei materiali, sull'importanza primaria della fun- 
zione dell’edificio, sul rifiuto dell'ornamento fine 
a sé stesso. 

loggia parte di edificio aperta, con + balaustra e 
sostenuta da + pilastri e + colonne; a volte costi- 
tuiva una costruzione a sé stante e serviva a riu- 
nioni politiche e trattazioni d'affari. 

Lohny Antoine de (attivo fra il 1446 e il 1480) ca) 
pittore francese. Documentato per la prima volta 
al servizio di N. Rolin in Borgogna (1446). operò 
in seguito a Barcellona (Retablo di Miralles, 1462, 
Barcellona, Mus. di Arte Catalana), a Tolosa e in 
Savoia (Compianto su Cristo, SaintJean de Mau- 
rienne, Cattedrale; Trinità, Torino, Mus. Civ. di 
Arte Antica) fondendo apporti fiamminghi, cata- 
lani, provenzali e italiani. 

Lomazzo Giovan Paolo (Milano 1538-92) pitto- 
re, poeta e scrittore d’arte italiano. Avviato alla 
pittura da G.B. della Cerva (un allievo di G. Fer- 
rari) e perfezionatosi attraverso soggiorni a Roma 
e nelle Fiandre, fu attivo a Lodi, Piacenza e Mila- 
no, dove decorò la Cappella Foppa in San Marco 
(1570-71) con affreschi che innestano clamorosi 
elementi romanisti desunti dal Tibaldi sull’eredità 
lombarda di G. Ferrari e del Bramantino. Sensibi- 
le anche a influssi nordicizzanti (Autoritratto, 1568 
ca, Milano, Brera), fu esponente di punta del- 
l'ambiente manieristico da cui uscì l' Arcimboldi. 
Nel 1560) fondò, con altri artisti milanesi, lA cca- 
demia della Val di Blenio, sodalizio che promos- 
se, all’interno del manierismo lombardo, una te- 
matica alternativa, grottesca e popolare, benché 
venata di sottile intellettualismo. Divenuto cieco a 
soli 33 anni, L. si dedicò all'attività letteraria e 
poetica, componendo una raccolta di Rime ad 
inutazione de' Grotteschi (1587), un’altra di rime 
nel dialetto della Val di Blenio (Rabisch, 1589) e. 
soprattutto, portando un importante contributo 
alla trattatistica del manierismo col vastissimo 
Trattato dell'arte della pittura (1584) e con l'/dea 
del tempio della pittura (1591). Tipici documenti 
dell’intellettualismo contemporaneo. questi scritti 
sviluppano scolasticamente, ma non senza ricorso 
a immagini allegoriche e a digressioni astrologi- 
che. una complicata teoria artistica in parte deri- 
vata da trattatisti precedenti. ma contengono an- 
che preziosi ragguagli su vari artisti lombardi e su 
Leonardo. 

Lombard Lambert (Liegi 1505-66) architetto. pit- 
tore e incisore fiammingo. Compì la sua forma- 
zione in patria soggiornando inoltre in Francia. 
Germania e Italia (1537-39). dove studiò le anti- 
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chità e i maestri del primo Cinquecento. Tornato 
a Liegi, fu corrispondente del Vasari e aprì 
un' Accademia d’arte che fu centro di diffusione 
delle tendenze classiciste: fece conoscere Vitru- 
vio, sì ispirò a Bramante nel portale di Saint-Jac- 
ques, fu numismatico e antiquario. Maestro di F. 
Floris, di W. Key e di molti altri artisti, lasciò una 
vasta produzione pittorica, oggi in gran parte per- 
duta, e grafica che ne fa uno dei capiscuola del fi- 
lone romanizzante dell’arte fiamminga (Carità, 
San Pietroburgo, Ermitage). 

Lombardi All'onso (Ferrara 1497 ca - Bologna 
1537) scultore italiano. Attivo a Bologna nel cli- 
ma della cultura classicistica raffaellesca, trasse di- 
versi spunti dalla tradizione naturalistica locale, 
alla quale si rifece anche per l’uso della terracotta. 
Si ricordano il Transito della Vergine, gruppo di 
14 figure in terracotta nell’Oratorio di Santa Ma- 
ria della Vita, compiuto nel 1522, i Santi patroni 
nel voltone del Palazzo del Podestà (1525), i rilie- 
vi del gradino dell'arca di san Domenico in San 
Domenico (1532). 

Lombardo Antonio (Venezia 1458 ca - Ferrara 
1516) scultore italiano. Figlio di Pietro, ebbe larga 
parte (insieme al fratello Tullio) nelle opere com- 
missionate al padre a Venezia (monumento di 
Andrea Vendramin, 1493, e monumento di Gio- 
vanni Mocenigo, 1485, nella chiesa dei Santi Gio- 
vanni e Paolo) e a Treviso (monumento Onigo, 
1490, in San Nicolò). Rare sono le opere indipen- 
denti: tra esse l’altare della Cappella Zen in San 
Marco a Venezia con la bronzea statua della Ma- 
donna della Scarpa e un altorilievo con un Mira- 
colo di sant Antonio nella Basilica del Santo a Pa- 
dova (1500-04). In un primo tempo imitatore del 
padre, preferì in seguito un classicismo dichiarata- 
mente archeologizzante, documentato anche da 
un buon numero di rilievi decorativi di tema mi- 
tologico (San Pietroburgo, Ermitage). 
Lombardo Pietro (Carona, Lugano, 1435 - Ve- 
nezia 1515) scultore italiano. Lombardo di origi- 
ne, e forse formatosi in Toscana, lavorò dapprima 
a Padova (monumento del Doge A. Roselli, 1464- 
67, Basilica del Santo), poi, stabilmente, a Vene- 
zia. Qui ebbe una fiorentissima bottega, attiva an- 
che nell'entroterra veneto, specializzata in grandi 
monumenti funerari di fastoso gusto classico con 
statue di paggi. guerrieri e rilievi di tema mitolo- 
gico (a Pasquale Malipiero: a Pietro Mocenigo, 
1476: a Nicolò Marcello, 1481-85 ca, tutti nella 
chiesa dei Santi Giovanni e Paolo: al vescovo Za- 
netti, 1484, Treviso, Duomo), che furono in parte 
realizzati dai due figli Antonio e Tullio. Notevole 
è anche la sua attività di architetto, iniziata preco- 
cemente (chiesa di San Giobbe a Venezia, 1480 
ca) e divenuta prevalente negli anni tardi, sempre 
con la collaborazione dei figli (Santa Maria dei 
Miracoli, 1489: facciata della Scuola Grande di 
San Marco. 149); San Salvatore. ove lavorò so- 
prattutto Tullio, tutte a Venezia). Artista forte- 
mente legato al clima umanistico toscano, seppe 
arricchirlo di un pittoresco gusto decorativo di 
stampo veneziano anche attraverso l'esteso im- 
piego di marmi policromi, creando una singolare 
tipologia architettonica, propria dell'originale ver- 


sione veneziana del rinascimento. Come scultore 
fu storicamente importante in quanto diffusore 
della cultura fiorentina nel Nord. 

Lombardo Tullio (Venezia 1455-1532) scultore 
italiano. Collaboratore del padre Pietro e del fra- 
tello Antonio a Venezia e Treviso, ebbe ben pre- 
sto una attività indipendente (Sepolcro del Doge 
Andrea Vendramin, 1488-94, nella chiesa dei San- 
ti Giovanni e Paolo, concepito sul modello di un 
arco trionfale: /ncoronazione di Maria, 1502, Ve- 
nezia, San Giovanni Crisostomo), raccogliendo 
poi l’eredità della bottega paterna (altorilievi con 
Miracoli di sant Antonio, 1520 e 1525, Padova, 
Basilica del Santo: monumento di Matteo Bellati, 
1528, Feltre, Duomo). Più che in queste opere 
monumentali, in cui non sfugge a certo accademi- 
smo classicheggiante che è di tutti i L., si segnala 
per sculture isolate (Bacco e Arianna, Vienna, 
Kunsthistorisches Mus.; Doppio ritratto, Venezia, 
Mus. Correr), notevoli per la grande finitezza for- 
male e il severo realismo ispirato alla statuaria ro- 
mana. La sua opera maggiore, in cui classicismo e 
gusto del patetico si fondono con straordinario 
equilibrio, è la lastra tombale di Guidarello Gui- 
darelli (1525, Ravenna, Mus. Naz.). 

Lomi Aurelio (Pisa 1556-1622) pittore italiano. 
Fratello maggiore di O. Gentileschi, (che aveva 
assunto poi il cognome di uno zio), si formò a Fi- 
renze nell’ambito del Cigoli e di J. Ligozzi e fu 
molto apprezzato dai contemporanei per la ela- 
borata eleganza tardomanieristica e i drammatici 
effetti luminosi. Oltre che in Toscana (si ricorda- 
no le tele per la tribuna del Duomo di Pisa, 1589- 
92) fu attivo a Genova (in Santa Maria di Castel- 
lo e Santa Maria di Carignano) e a Roma (in San- 
ta Maria in Vallicella). 

London Group gruppo artistico inglese, nato nel 
1913-14 dalla convergenza, sulla base di un comu- 
ne antinaturalismo, dei pittori neorealisti H. Gil- 
man e C. Ginner, già legati al gruppo di + Cam- 
den Town, con gli artisti che all’epoca si autodefi- 
nivano 1 «cubisti inglesi» (W. Lewis, D. Bomberg, 
W. Roberts, C.R.W. Nevinson e altri). Si sviluppò 
in seguito come raggruppamento legato alla cer- 
chia di Bloomsbury, essenzialmente dominato dal 
teorico e critico d’arte R. Fry e dal suo gusto per 
un'arte francesizzante, anche se nel corso degli 

anni Venti-Trenta lo sperimentalismo degli inizi si 
stemperÒò, in gran parte degli artisti che esponeva- 
no alle mostre del gruppo, in una figurazione dal- 

la struttura rigorosamente progettata, nella quale 

si potevano avvertire echi di Cézanne (per la for- 

ma) e Matisse (per il colore). 

Londonio Francesco (Milano 1723-83) pittore e 

incisore italiano. Nato da famiglia patrizia, di ori- 

gine spagnola, fu allievo di F. Porta e compì viag- 

gi di studio nell'Italia centromeridionale (Roma e 

Napoli) che lo misero in contatto con i bamboc- 

cianti e i pittori di genere fiammingo-italiani. Si 

dedicò di preferenza al genere animalistico e a 

scene campestri, di cui sono esempio. a Milano, le 

tele di tema pastorale conservate nel Castello 

Sforzesco e a Brera. In esse è evidente la ripresa di 

motivi del Grechetto. insieme all’influsso di esem- 

plari liamminghi. spectalmente di A. Brouwer e di 
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Teniers il Giovane. Assai brillante è anche la sua 
produzione di disegnatore e incisore, dedicata agli 
stessi soggetti. 

Long Richard (Bristol 1945) artista inglese. Dal 
1966 al 1968 ha studiato alla Saint Martin's School 
of Art di Londra. Estendendo la nozione di scul- 
tura agli interventi sul paesaggio, ha trasformato 
in pratica artistica le proprie camminate: Una li- 
nea fatta passeggiando (1967), tra le prime opere 
di + land art, riproduce fotograficamente la linea 
retta formata dal passaggio dell'artista in un pra- 
to. Dal 1968 ha effettuato escursioni solitarie in 
ogni parte del mondo documentate attraverso 
mappe, testi, fotografie e video: con pietre o legni 
raccolti durante i viaggi ha realizzato in situ gran- 
di linee, spirali e circoli, forme archetipiche ripro- 
poste anche come installazioni in gallerie e musei 
e negli ampi «disegni» in argilla tracciati sulle pa- 
reti a mani nude (Cerchio in ardesia della Corno- 
vaglia, 1981, Parigi, Mus. Nat. d’Art Mod.). 
Longhena Baldassarre (Venezia 1598-1682) scul- 
tore e architetto italiano. Allievo di V, Scamozzi, 
di cui completò le Procuratie Nuove in piazza San 
Marco, seppe risalire, per attingervi liberamente, 
alle radici dell’architettura rinascimentale di Ve- 
nezia, cioè al Sansovino e al Palladio. La sua per- 
sonalità e la sua lunga attività, che comprende im- 
prese di grande rilievo e una fitta serie di inter- 
venti minori, lasciò un segno indelebile nella Ve- 
nezia del Seicento. E del 1631 il progetto del suo 
capolavoro, la chiesa della Salute (terminata nel 
1687): l'interno (ottagonale, con abside ellittica di- 
sposta trasversalmente) è ispirato a modelli tar- 
doantichi e risente anche dell’influsso palladiano, 
mentre l'esterno, a doppia cupola, animato da 
grandi volute di raccordo col tamburo, da statue e 
da obelischi, introduce una nota di sfarzo fantasti- 
co tipicamente barocco. L'ispirazione barocca di 


Baldassarre Longhena 
La chiesa della Salute a Venezia (terminata nel 1687). 


L. si afferma pienamente nella sontuosa chiesa de- 
gli Scalzi (1660 ca) e nella chiesa dell’Ospedaletto, 
di straordinaria liberta fantastica. La sua inventiva 
si manifesta altrettanto liberamente nelle due di- 
verse facciate per la Scuola dei Carmini (1668), 
pensate in rapporto ai diversi spazi urbani su cui si 
affacciano, oppure nel luminoso scalone del mo- 
nastero di San Giorgio Maggiore (1643-45), frutto 
di una consumata sapienza scenografica. Non me- 
no innovatore fu negli edifici civili, in particolare 
Ca’ Rezzonico (del 1667, ma terminata da Giorgio 
Massari nel 1745 con l'aggiunta del terzo piano) e 
Ca’ Pesaro (1660 ca), in cui i modelli del Palladio e 
di M. Sanmicheli, inseriti nel clima pittorico e lu- 
minoso del Canal Grande, sono rivissuti con ro- 
bustezza plastica, con un senso della materia intri- 
sa di luce. Originale, anche se qualitativamente 
meno alta, la sua attività di scultore (Monumento 
Pesaro ai Frari), che lo conferma comungue come 
uno dei più dotati e fantasiosi artisti del barocco 
veneziano. 

Longhi (secc. xvi-xvt1) famiglia di architetti italia- 
Ni. MARTINO IL VECCHIO (Viggiù, Varese, 1534 ca - 
Roma 1591) fu il capostipite di questa famiglia di 
architetti lombardi, una tra quelle che dominaro- 
no a Roma, con la loro intensa attività, tra la fine 
del sec. xvi e la prima metà del sec. xvil, tra tardo 
manierismo e barocco. Ispirandosi al Vignola, col- 
laborò con G. Della Porta e D. Fontana, progettò 
le facciate di San Gerolamo degli Schiavoni e di 
Santa Maria della Consolazione, Palazzo Altemps 
e Palazzo Borghese (considerato la sua opera mi- 
gliore), Santa Maria in Vallicella, ed eseguì rifaci- 
menti e completamenti di molti edifici. ONORIO 
(Milano 1569 ca - Roma 1619), figlio di Martino, 
diede progetti per molti centri italiani ed europei, 
oltre che per Roma. Qui iniziò la chiesa di San 
Carlo al Corso, che fu terminata da suo figlio, 
MARTINO IL GIOVANE (Roma 1602 - Viggiù, Varese, 
1660). Questi operò nell’ambito del primo baroc- 
co, svolgendo una personale e intellettualistica ri- 
cerca ancora legata ai problemi del manierismo 
(chiesa di Sant Antonio dei Portoghesi. dal 1638: 
scalone di Palazzo Ruspoli, 1640): facciata dei San- 
ti Vincenzo e Anastasio, 1644; più felici le soluzio- 

ni di Sant Adriano al Foro e dell'originalissima 

scala-torre di Palazzo Ginnetti a Velletri, oggi di- 

strutta). 

Longhi Alessandro, A. Falca detto (Venezia 

1733-1813) pittore italiano. Figlio di Pietro. allie- 

vo di G. Nogari, si affermò fin da giovane come ri- 

trattista aulico. ma capace di cogliere con brio e 

naturalezza i caratteri fisici e psicologici dei per- 

sonaggi rappresentati. Anche se un certo irrigidi- 

mento è riscontrabile nelle opere tarde. si ncor- 

dano. tra i ritratti più notevoli per forza di indivi- 

duazione e finezza di stesura pittorica. quelli di 

Giulio Contarini (dopo il 1764. Rovigo, Acc. dei 

Concordi). del Provveditore generale da Mar Ja- 

copo Gradenigo (1765. Padova. Mus. Civ.) e del 

Vescovo Andrea Ganassoni (1774, seminario di 

Feltre). 

Longhi Luca (Ravenna 1507-80) pittore italiano. 

Educatosi nell’ambito di N. Rondinelli e degli Za- 

ganelli, guardò a modelli raffaelleschi e romani. 
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mediati anche dai pittori bolognesi. La sua produ- 
zione, che comprende alcuni ritratti ed è concen- 
trata in gran parte a Ravenna (Adorazione det pa- 
stori, 1564 ca, Pin. Naz.: Nozze di Cana, Bibliote- 
ca Classense), si caratterizza per i calibrati assetti 
compositivi e per le stesure rifinite e cromatica- 
mente brillanti, secondo un indirizzo arcaizzante 
ma di notevole rigore formale. Al suo seguito si 
pose la figlia BARBARA (Ravenna 1552-1638), spe- 
cializzata in dipinti di piccolo formato e composto 
taglio classicista, soprattutto mezze ligure lemmi- 
nili di sante o Madonne (Madonna col Bambino e 
san Giovannino, Dresda, Gemiildegal.). 

Longhi Pietro, P. Falca detto (Venezia 1702-85) 
pittore italiano. Allievo di A. Balestra, esordì co- 
me mediocre autore di pale d'altare e di scene 
storiche e mitologiche. L'esempio più noto della 
sua attività giovanile sono gli affreschi con la Ca- 
duta dei giganti nel soffitto e sulle pareti dello sca- 
lone di Palazzo Sagredo a Venezia (1734), mac- 
chinosa e retorica composizione, che risente an- 
cora dell’influsso del Balestra e del Dorigny. Un 
viaggio a Bologna e l'accostamento alle opere di 
G.M. Crespi favorirono la definitiva conversione 
dell'artista che, abbandonata la «maniera gran- 
de», secondo la testimonianza del figlio Alessan- 
dro «mutò pensiero, ed avendo uno spirito bril- 
lante e bizzarro, posesi a dipingere... civili tratte- 
nimenti, cioè conversazioni, con ischerzi d'amore, 
di gelosie, i quali tratti esattamente dal naturale, 
fecero colpo». Da motivi di genere, di carattere 
rustico e contadinesco, ispirati sovente a esempi 
fiamminghi e olandesi, il L. passò ben presto alle 
sue scene di vita veneziana, colte sempre con acu- 
tissimo spirito di osservazione e con ironia sottile 
e garbata, nei palazzi patrizi come nelle abitazioni 
borghesi e nei campielli della città lagunare. Tra 
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«Mostra del rinoceronte» (1751 ca): olio su tela, cm 62 X50. 
Venezia, Ca' Rezzonico. 


le opere più felici dell'artista si ricordano il Con- 
certino e la Lezione di ballo (Venezia, Gall. del- 
l’Acc.), la Presentazione (Parigi, Louvre), lo Sve- 
rimento (Washington, Nat. Gall.) la Moscacieca 
(Castello di Windsor, Coll. Reali), il Cavadenti 
(Milano, Brera), la Mostra del rinoceronte, la Visi- 
ta del moro e la Venditrice di ciambelle (tutti a Ve- 
nezia, Ca' Rezzonico) e le serie dei Sacramenti e 
della Caccia in valle (Venezia, Fondazione Queri- 
ni-Stampalia). 
Longhi Roberto (Alba 1890) - Firenze 1971) stori- 
co e critico d’arte italiano. Allievo di P. Toesca e 
A. Venturi, l'in dalle sue prime prove si rivelò per- 
sonalità di primo piano nella cultura italiana, let- 
teraria oltre che artistica, anche attraverso la col- 
laborazione alle più importanti riviste: da «La Vo- 
ce» (1912-13) a «L'Arte» di A. Venturi (fino al 
1925), da «Vita artistica», diretta da L. con E. 
Cecchi dal 1926, a «Pinacotheca» (fino al 1929), e 
infine a «Paragone», fondata da L. nel 1950. L°a- 
zione critica di L., tendente a un completo rinno- 
vamento dei metodi positivistici (G. Morelli, G.B. 
Cavalcaselle), fu sempre aliena dal darsi un'impo- 
stazione teorica o basi di tipo filosofico, in opposi- 
zione al sostanziale crocianesimo della critica 
d'arte a lui contemporanea: con un personale av- 
vicinamento ai metodi della «pura visibilità», L. si 
avvale per l'indagine dei fatti artistici della sua ec- 
cezionale esperienza e sensibilità di «conoscito- 
re», non meno che di una notevolissima capacità 
letteraria, tale da creare una sorta di «equivalenza 
verbale» dell'opera d'arte. Lo scandaglio critico 
di L. ha esplorato intere «province» pittoriche 
dell’arte italiana, trascurate spesso dalla critica, ri- 
costruendone la fisionomia con acuto recupero fi- 
lologico: dalla pittura veneziana (Piero dei Fran- 
ceschi e lo sviluppo della pittura veneziana, 1914; 
Viatico per cinque secoli di pittura veneziana, 
1946) alla pittura lombarda (Carlo Braccesco, 
19413, ferrarese (Officina ferrarese, 1934) e bolo- 
gnese (Momenti della pittura bolognese, 1935). 
Importantissimi sono inoltre i saggi dedicati al 
Corazza e all'ambiente caravaggesco, dai pri- 
i, illuminanti Quesiti caravaggeschi (1928-29) 
nl Ultimi studi su Caravaggio e la sua cerchia 
(1943), lino alla monografia del 1952. Professore 
di Storia dell’arte nelle università di Bologna (dal 
1935) e Firenze (1950), L. ha contribuito, spesso 
con saggi fondamentali, all’organizzazione di 
grandi mostre: Pittura bolognese del Trecento 
(1950), Caravaggio e i caravaggeschi (1951), Pittef 
ri lombardi della realtà (1954), Arte tombar clegetiti 
Visconti agli Sforza (1958). Sono infine da ff 
dare i saggi dedicati al Trecento e al Qua 
to toscano: Piero della Francesca (192j 
Masolino ec Masaccio (1940), Stefano 
(1951). 
longobarda, arte ‘complesso 


niente dall’ Europa centr 
vase l'Italia nel 568, sta 
a Pavia, e che successi 
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1 «Tre pie donne»: particolare dei rilievi (sec. vin) nel tempietto di Santa Maria in Valle a Cividale. 2 
Magi»: particolare del paliotto di Rachis (744-749). Cividale, Duomo. 3 Orecchino «ad aquila» in lamina d'oro da Nocera 
Umbra. Roma, Museo dell'Alto Medioevo. 


bardi al cattolicesimo avviata dalla reginaTeodo- 
linda (inizio del sec. vii). Verso la fine del sec. vii, 
lo stretto contatto stabilitosi con la chiesa cattolica 
e la progressiva fusione con le popolazioni locali 
favorirono il sorgere di numerose opere architet- 
toniche, ricche di riferimenti classici e orientali e 
tuttavia contraddistinte da una loro originalità, 
soprattutto nelle fastose decorazioni (San Salva- 
tore a Brescia e Santa Maria in Valle a Cividale, 
seconda metà del sec. vi; Santa Sofia a Beneven- 
to, a pianta stellare con doppio ambulacro, 762). 
Di varia qualità sono le testimonianze scultoree, 
come la decorazione degli archivolti a San Gior- 
gio di Valpolicella (712), gli stucchi di San Salva- 
tore a Brescia (sec. vi), le arcate di Santa Maria 
in Valle a Cividale, il sarcofago di Teodota a Pavia 
(720) ca), il paliotto di Rachis (744-749) nel Duo- 
mo di Cividale. In esse si distinguono due princi- 
pali fonti di ispirazione: la tradizione classica e bi- 
zantina che trasmette elementi quali l’ornamenta- 
zione vegetale, e l’arte germanica, dalla quale so- 
no tratti il repertorio zoomorfo (leoni, draghi, ret- 
tili) e le tessiture di gusto nordico (nastri, intrecci). 
Influenze analoghe si notano nell’oreficeria, che 
ebbe presso i longobardi un'importanza particola- 
re, come testimoniano i ritrovamenti delle necro- 
poli di Castel Trosino, Nocera Umbra, Parma. 
Dei corredi muliebri fanno parte croci e crocette 
auree, collane a grossi grani biconici, orecchini ad 
anello e cerchietti traforati, fibule; dalle tombe dei 
guerrieri provengono spade, pugnali, baltei, orna- 
menti di sella, fibule per cinture. 

Longoni Emilio (Barlassina. Milano, 1859 - Mila- 
no 1932) pittore italiano. Studiò all'Accademia di 
Brera (1876-80) con Giuseppe Bertini e R. Ca- 
snedi, legandosi a G. Segantini. Nelle sue prime 
opere si coglie l'eco di un suo soggiorno a Napoli 
nel 1881 (Federico, 1882 ca, Genova, coll. priv.). 
Tra il 1882 e l'84 lavorò per V. Grubicy de Dra- 
gon, al fianco di Segantini (Ave Muria, 1882-83, 
Barlassina, coll. priv.). Verso il 1890 si legò al cri- 
tico e scrittore G. Macchi. che lo avvicinò alle idee 
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del socialismo. Nacquero così le sue prime opere 
di protesta sociale (Oratore dello sciopero, 1891, 
Pisa, coll. priv.); ma dopo le accanite polemiche 
seguite al quadro Le riflessioni di un affamato 
(1894, Biella, Mus. Civ.), già in parte divisionista, 
e che gli attirò anche una denuncia come «istiga- 
tore all'odio di classe», preferì assecondare la sua 
vena contemplativa in quadri velati di delicato pa- 
tetismo (Melanconie, 1895, Milano, Gall. d'Arte 
Mod.), pur continuando le ricerche sulla tecnica 
divisionista. Tra il 1900 e il 1905 aderì al simboli- 
smo (La voce del ruscello, 1900-03, Genova, coll. 

priv.); negli stessi anni scoprì la montagna come 
esperienza di puro paesaggio, prima tradotta in 
toni divisi (7rasparenze alpine, 1910, Milano, 

Gall. d'Arte Mod.), poi in una personale interpre- 
tazione del pointillisme. Le sue ultime opere, ca- 
ratterizzate da una tessitura impalpabile, raggiun- 
gono a volte esiti molto alti (Lago di Garda, 1915- 
32, Genova, coll. priv.). 

Loo, van + VanLoo. 

Loos Adolf (Brno 1870 - Kalksburg 1933) archi- 
tetto austriaco. Dopo aver seguito per tre anni i 
corsi del Politecnico di Dresda, nel 1893 si recò 
negli Stati Uniti dove visitò l'esposizione di Chi- 
cago. Stabilitosi a Vienna, iniziò la professione, 
impegnandosi contemporaneamente in una atti- 
vità di elaborazione teorica. All’ideologia ridutti- 
va del disegno professionale (piano tipo. facciata, 

decorazione ecc.) L. opponeva un concetto empi- 
rico di composizione come metodo per una più 
diretta adesione alla realtà: in questo senso vanno 
inquadrate la sua polemica con la Secessione 
viennese di O. Wagner. J.M. Olbrich. J. Hoff- 
mann e la netta distinzione da lui tracciata fra «ar- 
te» e «architettura». Completamente isolato ri- 
spetto alla cultura architettonica del suo tempo, 
L. fu invece in stretti rapporti con alcuni protago- 
nisti delle avanguardie artistiche europee. come 
P. Altenberg. K. Kraus. A. Schònberg. O. Koko- 
schka, A. Berg. T. Tzara. Le sue posizioni teori- 
che sono esposte in una serie di scritti pubblicati 
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dapprima su una rivista da lui stesso diretta e inti- 
tolata. signil'icativamente, «L'Altro: periodico per 
l'introduzione della civiltà occidentale in Au- 
stria». Del 1908 è il celebre saggio Ornamento e 
delitto. 
Il primo intervento architettonico di L. è il Café 
Museum a Vienna (1899); del 1903 è il suo primo 
edificio, che è anche uno dei suoi capolavori: la 
Villa Karma a Montreux, in cui sono già presenti 
tutti gli elementi essenziali della sua architettura, 
a cominciare dall'estrema semplificazione delle 
superfici accompagnata da un rigoroso studio vo- 
lumetrico. Dopo aver aperto (1906) una scuola di 
architettura in cui ebbe come allievo R. Neutra, 
L. realizzò a partire dal 1908 un importante grup- 
po di opere che comprende fra l’altro la Casa 
Steiner (1910, Vienna), la casa sulla Michaeler- 
platz (1910, Vienna), che per il suo modernismo 
suscitò aspre polemiche, e la Casa Scheu (1912, 
Vienna), dove fu realizzata per la prima volta una 
copertura piana a terrazza. Dopo la prima guerra 
mondiale, L. divenne architetto capo della città di 
Vienna (1920-22); questo incarico gli consentì di 
progettare un quartiere sperimentale a Heuberg, 
in parte realizzato, e numerosi tipi edilizi non rea- 
lizzati, ma che in realtà rappresentano una delle 
ricerche più avanzate in tema di edilizia popolare. 
Del 1923 è il famoso progetto di edificio a forma 
di colonna dorica per il «Chicago Tribune» a Chi- 
cago, che è da considerare come esempio non di 
nostalgie neoclassiche, ma piuttosto dei rapporti 
di L. con l'esperienza dadaista. Quando, nel 1926, 
egli costruì la casa di T. Tzara a Parigi, raggiunse 
uno dei suoi risultati più rivoluzionari attraverso 
l'estrema complessità del gioco volumetrico. L’o- 
pera di L. costituisce uno dei contributi fonda- 
mentali alla formazione di una coscienza architet- 
tonica moderna. La sua polemica contro la Seces- 
sione viennese e, più in generale, contro l’orna- 
mento in architettura, rese possibile la definizione 
di un linguaggio architettonico alternativo, men- 
tre la sua ridefinizione dell’architettura come pu- 
ra utilità fornì a questa ricerca linguistica una soli- 
da base concettuale. Tali essenziali premesse fu- 
rono dallo stesso L. riprese e collocate in un con- 
testo più ampio attraverso la teoria del «Raum- 
plan», che sostiene la necessità, anche etica, di 
una architettura di volumi riferiti alla vita dell'uo- 
e direttamente determinati dall'architetto in 
ui in radicale contrapposizione con l’archi- 
tettura che nasce dalla tecnica professionale del 
disegno, giudicato da L. come uno strumento 
ideologico. 
Lopes Gregorio (Lisbona 1490-1550) pittore por- 
toghese. Genero e discepolo di J. Afonso, fu pit- 
tore di corte dei re Manuel 1 e Joào n ed espo- 
nente di spicco della breve stagione del rinasci- 
mento portoghese, profondamente influenzato da 
modelli fiamminghi. specialmente della Scuola di 
Anversa. Nelle poche opere integralmente auto- 
grafe, come il Martirio di san Sebastiano e la Ma- 
donna col Bambino fra gli angeli (Lisbona, Mus. 
Nac. de Arte Antiga. ma provenienti da Tomar, 
dove di lui resta, nella chiesa di Sao Joùo Baptista, 
un'importante Pala del Santissimo Sacramento, 


Ambrogio Lorenzetti 


«San Nicola resuscita il bambino strozzato dal demonio»: 
particolare delle «Storie di san Nicola di Bari» (1332 ca); 
tavola, cin 96x35. Firenze, Uffizi. 


1538-39). dominano i modi floridi e preziosi del 
manierismo di Anversa insieme a una sensibilità 
paesistica derivata da modelli tedeschi (A. Diirer). 
Lopez Garcia Antonio (Tomelloso, Ciudad 
Real, 1936) pittore spagnolo. Di famiglia contadi- 
na, ha studiato alla Scuola di belle arti di San Fer- 
nando. E il principale esponente di quella corren- 
te del realismo contemporaneo spagnolo che è 
stata definita «di meditazione», in contrapposizio- 
ne a un realismo più politicizzato. Paesaggi della 
Mancha, vedute urbane di Madrid, scene di vita 
quotidiana e ritratti sono i temi ricorrenti della 
sua pittura; è anche autore di sculture e rilievi. Di- 
stingue L.G. un linguaggio sommessamente do- 
mestico, analiticamente descrittivo e attraversato 
da malinconici umori, condiviso da altri artist 
gravitanti su Madrid (le pittrici Isabel Quintanilla, 
Amalia Avia, Carmen Laffon e gli scultori Julio e 
Francisco Lépez Hernandez). 

Lorenese Claudio + Lorrain, Claude. 
Lorenzetti Ambrogio (Siena 1285-1348) pittore 
italiano. Fratello di Pietro, fu attivo in più riprese 
a Firenze e, dopo il 1332, definitivamente a Siena; 
morì presumibilmente di peste come il fratello. La 
più antica opera rimastaci è la Madomu della 
parrocchiale di Vico d'Abate presso Firenze 
(1319, San Casciano. Mus. d'Arte Sacra). da cui 
risulta come nella pittura di L., formatosi proba- 
bilmente tra i giotteschi fiorentini, non vi fosse 
traccia dell’ascendente di Duccio (a differenza 
che nel fratello Pietro). Verso il 1326 lavorò con 
Pietro alla decorazione a fresco del chiostro e del 
capitolo del convento di San Francesco a Siena, 
opera in parte perduta, ma ricordata dal Ghiberti 
(oggi restano solo il Martirio dei francescani. con 
l'intervento di aiuti, e l' Udienza di Bonifacio vura 
Ludovico d'Angiò). Intorno al 1330 realizzò pro- 
babilmente la Madonna del latte (Siena, Arcive- 
scovado); rientrato a Firenze nel 1327, nel 1332 vi 
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eseguì il trittico per San Procolo (ora agli Uffizi) 
con la Vergine, sun Nicola e san Procolo e quattro 
tavolette con Storie di san Nicola di Bari, caratte- 
rizzate da una vivace vena narrativa e da efficaci 
inquadramenti prospettici. Tornato definitiva- 
mente a Siena, dopo la realizzazione dei perduti 
affreschi con Storie di Maria sulla facciata dello 
Spedale di Santa Maria della Scala (terminati nel 
1335, in collaborazione con il fratello Pietro), L. 
poté iniziare la decorazione di tre pareti della Sa- 
la dei Nove nel Palazzo Pubblico a Siena, con 1 
celebri affreschi raffiguranti le Allegorie e gli Ef- 
fetti del buono e del cattivo governo in città e in 
campagna” (documenti di pagamenti dal 1338 al 
134()). straordinario ciclo di ispirazione politico- 
morale, di eccezionale interesse artistico, icono- 
grafico e documentario, nel quale si afferma una 
nuova sensibilità per la resa atmosferica del pae- 
saggio. Per lo stesso palazzo furono eseguite altre 
pitture, una Muestà (1340) e il perduto Mappa- 
mondo, sorta di mappa dello stato senese: al 134()- 
45 risalgono gli affreschi nella Cappella di Monte- 
siepi, presso San Galgano; al 1342 la Presentazio- 
ne al tempio per l’altare di San Crescenzio nel 
Duomo (Firenze, Uffizi), al 1344 l'Annunciazione 
per l'Ufficio della Gabella (Siena, Pin. Naz.), no- 
tevole per i sorprendenti precorrimenti nell’impo- 
stazione prospettica. Ancora a questo periodo do- 
vrebbe risalire la splendida Crocifissione del Fogg 
Art Mus. (Cambridge, Massachusetts). Numerose 
sono inoltre le opere non datate e di non facile in- 
serimento cronologico (Muestà su tavola nel mu- 
nicipio di Massa Marittima: piccola Muestà n. 65 
nella Pin. Naz. di Siena e varie Madonne). 

Nella pittura di L. predomina l'interesse per la 
rappresentazione spaziale e un solido senso volu- 
metrico di ascendenza giottesca viene espresso, 
anziché mediante il chiaroscuro suscitatore di ef- 
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«Madonna in trono, angeli e santi dell'ordine carmelitano» 
(part., 1329): dipinto su tavola trasportato su tela, 

cm 169x148. Siena, Pinacoteca Nazionale. 


fetti plastici, con la vigorosa concisione della linea 
che definisce larghi piani di puro colore. Nella sua 
personalità, tra le più complesse di tutta la pittura 
italiana del sec. xIv, una singolare attitudine spe- 
culativa e un’alacre ricerca del nuovo nel campo 
iconografico e stilistico si uniscono a una schietta 
umanità e alla limpida contemplazione dei vari 
aspetti della vita e della società del tempo. 

Lorenzetti Pietro (Siena 1280/85 ca - 1348) pitto- 
re italiano. Fratello di Ambrogio, lavorò, oltre che 
nella città natale. ad Arezzo, Firenze e Assisi; 
morì probabilmente durante l'epidemia di peste 
del 1348. Nella sua pittura si fusero le esperienze 
di Duccio da Buoninsegna, nell’ambito della cui 
influenza L. si formò a Siena all’inizio del secondo 
decennio del sec. xiv, e di Giotto, il cui mondo gli 
si rivelò ad Assisi. dove L. affrescò la sua più anti- 
ca opera a noi giunta, la Madonna e il Bambino 
fra i santi Francesco e Giovanni Battista (Basilica 
Inferiore di San Francesco, Cappella Orsini), in 
cui iltema sacro della maternità è svolto con gran- 
de profondità di sentimento e con estrema ele- 
ganza. A questo periodo risale anche la sua prima 
opera datata, il Polittico per la pieve di Santa Ma- 
ria ad Arezzo, commissionatogli nel 1320) dal ve- 
scovo Tarlati: culmine della fase duccesca di L., vi 
sì risente già l’influenza di Giovanni Pisano, non 
tanto negli effetti plastici quanto nella maggiore 
carica espressiva. A questa fase risalgono anche la 
Madonna e il Crocifisso del Mus. di Cortona e, 
con buona probabilità, anche gli affreschi con Sto- 
rie della Passione nel transetto sinistro della Basi- 
lica Inferiore di San Francesco ad Assisi: opera 
capitale del percorso artistico del L., che sotto 
l'influenza dell’arte di Giotto elabora una com- 
plessa tematica compositiva mirante ad accordare 
la salda plasticità delle figure con uno spazio na- 
turalistico e con un'atmosfera narrativa fortemen- 
te patetica ed espressiva. Eseguiti nel corso del 
terzo decennio (prima del 1322 secondo alcuni, 
verso il 1327-28 secondo altri), gli affreschi di As- 
sisi segnano un profondo mutamento stilistico 
nell’opera di L.: una chiara eco si riconosce negli 
affreschi realizzati, a partire dal 1326, con il fratel- 
lo Ambrogio, nel capitolo del convento di San 
Francesco a Siena (i resti del ciclo, Crocifissione e 
Cristo risorto, sì conservano oggi nella chiesa). 
Nel 1329 eseguì la pala per la chiesa del Carmine 
a Siena con la Madonna in trono. angeli e santi 
dell'ordine carmelitano e Storie carmelitane nella 
predella (firmata, è conservata in gran parte nella 
Pin. Naz. di Siena): l'artista raggiunge qui un no- 
tevole equilibrio fra colore e linearismo senesi ed 
essenzialità costruttiva fiorentina. mentre nella 
predella si ravvisa una nuova concezione spaziale 
nella precisa ambientazione degli episodi su sfon- 
di prospetticamente corretti. La stessa unità spa- 
ziale. di matrice indiscutibilmente giottesca. carat- 
terizza le opere del soggiorno fiorentino. come la 
tavola con Santa Lucia (Firenze. chiesa di Santa 
Lucia dei Magnoli) e la pala della Beata Umilrà 
(Firenze, Uffizi). probabilmente eseguite intorno 
al 1332, ma secondo alcuni in data anteriore: l’in- 
flusso del fratello Ambrogio e di T. Gaddi si rive- 
la nella maggiore ricchezza spaziale e scioltezza 
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narrativa di queste opere. Nel 1335 realizzò con il 
fratello gli affreschi, andati distrutti, della facciata 
di Santa Maria della Scala a Siena. All'ultima fase 
dell'attività di L. risalgono la Maestà (1340, Firen- 
ze, Uffizi) e la Natività della Vergine (1342, Siena, 
Mus. dell'Opera del Duomo), parte di un polittico 
realizzato per l’altare di San Savino nel Duomo; 
opere in cui si avverte l’uso di un linguaggio più 
autenticamente laico, sempre più vicino alle coe- 
ve esperienze del fratello Ambrogio, e una ricerca 
cromatica e luministica in base alla quale il colore 
diviene volume. 

Lorenzetto Lorenzo Lotti detto (Firenze 149%) - 
Roma 1541) scultore e architetto italiano. Trasfe- 
ritosi a Roma dopo modesti esordi in patria, entrò 
nella cerchia di Raffaello col quale avviò una col- 
laborazione destinata a dargli fama: su suo incari- 
co e disegno eseguì infatti rilievi bronzei per la 
Cappella Chigi in Santa Maria della Pace e le sta- 
tue di Elia e Giona per Valtra Cappella Chigi in 
Santa Maria del Popolo. Lo sforzo di tradurre nel 
marmo l'ideale di grazia classicistica di Raffaello 
va, tuttavia, al di là delle risorse dello scultore, che 
solo nel Giona dà un’opera all'altezza dei disegni 
dell’Urbinate. 

Lorenzi Stoldo (Settignano, Firenze, 1534 - Pisa 
1583) scultore italiano. Di formazione manierista, 
risentì soprattutto l'influenza di Giambologna e 
del Tribolo, da cui dipendono la slanciata elegan- 
za e la schietta naturalezza di opere come la Fon- 
tana di Nettuno per il Giardino di Boboli a Firen- 
ze (1565-68) e l'Angelo reggicandelabro in bronzo 
per la Cattedrale di Pisa (1583). A Milano colla- 
borò alla decorazione plastica della facciata di 
Santa Maria presso San Celso (1573-82). 
Lorenzo da Viterbo (Viterbo, notizie 1462-72) 
pittore italiano. Di lui restano poche ma notevoli 
opere: gli aftreschi con Storie di Maria nella Cap- 
pella Mazzatosta in Santa Maria della Verità a Vi- 
terbo (1469) e la pala con Madonna e santi in San 
Michele a Cerveteri (1472). L’artista vi sì rivela 
seguace di Piero della Francesca e di Melozzo da 
Forlì nell'impianto spaziale e prospettico delle 
composizioni. che egli ravviva però con una fresca 
vena di realismo ritrattistico. 

Lorenzo di Alessandro da San Severino (noti- 
zie 1462-1503) pittore italiano. Inizialmente lega- 
to al gusto tardogotico marchigiano e folignate 
(Storie di Maria, Pergola, Cappella del Palazzo- 
lo). fu poi attirato dalle novità introdotte nelle 
Marche da C. Crivelli e Niccolò di Liberatore, il 
cui gusto interpretò tuttavia con più calma dol- 
cezza (Nozze mistiche di santa Caterina, Londra, 
Nat. Gall: Madonna e santi, 1481, Corridonia, 
Pin.: atfreschi con Madonna, angeli e santi, 1483, 
Sarnano. Santa Maria di Piazza). Nelle opere tar- 
de (polittico, 1494, Serrapetrona, Parrocchiale) 
affiora una vena arcaicizzante. 

Lorenzo di Credi (Firenze 1457 ca - 1536) pittore 
italiano. Allievo e poi erede della bottega del 
Verrocchio. realizzò le sue opere migliori in gio- 
ventù (Madonna col Bambino e santi, 1475-80), Pi- 
stoia. Duomo: Venere e Annunciazione, Firenze, 
Uffizi. Madonna col Bambino e san Giovannino, 
Roma. Gall. Borghese: Autoritratto, Washington, 


Nat. Gall.), quando il suo gusto un po’ eclettico, di 
base verrocchiesca e in sintonia col Perugino e col 
Botticelli, ma interessato anche al naturalismo di 
Leonardo e alle finezze della pittura fiamminga, 
trova una sua unità preziosa nelle forme levigate 
dei corpi, nelle delicate trasparenze dei paesaggi. 
Più tardi, L. divenne un tipico produttore di pale 
sacre (Madonna e due santi, 1503, Parigi, Louvre; 
Madonna e santi, 1510, Pistota, Santa Maria delle 
Grazie: San Michele, 1523, Firenze, Duomo), for- 
malmente ineccepibili, e caratterizzate da una 
meticolosa stesura di toni freddi e smaltati. 
Lorenzo di Mariano Fucci + Marrina. 
Lorenzo di Pietro + Vecchietta. 

Lorenzo Monaco al secolo Pietro di Giovanni 
(Siena?, 1370 ca - Firenze 1423/24) pittore e mi- 
niatore italiano. Monaco camaldolese nel conven- 
to di Santa Maria degli Angeli a Firenze, dove era 
entrato novizio nel 139), e dove apprese l’arte mi- 
niatoria, compì il suo tirocinio pittorico probabil- 
mente nell’ambito della cultura fiorentina tardo- 
giottesca delle botteghe dei Gaddi, degli Orcagna, 
dei Gerini. Tra le sue prime realizzazioni, le cose 
migliori sono quelle in piccolo formato (il trittico 
della Pin. Naz. di Siena, la Madonna del Fitzwil- 
liam Mus. di Cambridge, le miniature per i corali 
conservati nella Biblioteca Laurenziana di Firen- 
ze) piuttosto che quelle di maggior mole, come la 
Madonna nella Pin. Naz. di Bologna o la Pietà 
(1404) alle Gall. dell’ Acc. di Firenze dove il ritmo 
della composizione risulta faticoso, o la Pala di 
Monte Oliveto (1410, Firenze, Uffizi). Un cam- 
biamento deciso si avverte intorno a queste date, 
forse per suggestione delle prime opere del Ghi- 
berti con cui L.M. ha in comune l'allungamento 
talvolta iperbolico delle dimensioni delle figure 
(Annunciazione, Firenze, Gall. dell’Acc.) e l'a- 
stratta calligrafia della linea di contorno. E gli vie- 
ne considerato di solito nell’ambito della cultura 
tardogotica, ma in realtà i punti di contatto non 
sono numerosi: L.M., infatti, sì tenne lontano sia 
dalle suggestioni profane sia dagli interessi natu- 
ralistici del gotico cortese; in lui l’interpretazione 
del tema sacro è sempre scarna e spoglia; la linea 
è tesa e tagliente e la gamma dei colori, pur ric- 
chissima, presenta di preferenza tonalità metalli- 
che e quasi acidule. Altre opere di L.M. sono l’/n- 
coronazione della Vergine (1414) e V Adorazione 
dei Magi (1420-22 ca), ambedue agli Uttizi, il Cro- 
cifisso sagomato di Santa Maria delle Vertighe a 
Monte San Savino e la decorazione (atfreschi e 
pala d'altare con Annunciazione) per la Cappella 
Bartolini Salimbeni in Santa Trinita a Firenze. 
Lorenzo Veneziano (Venezia, notizie 1356-72) 
pittore italiano. Probabilmente attivo nella botte- 
ga di Paolo Veneziano intorno alla metà del seco- 
lo, manifesta nelle prime opere che gli vengono 
attribuite (Madonna col Bambino del Palazzo Ve- 
scovile di Imola: affresco della Madonna dell'U- 
miltà in Santa Anastasia a Verona: la Vergine e 
san Giovanni Evangelista alla Gall. Sabauda di 
Torino) la tendenza a interpretare motivi di Paolo 
con maggiore sensibilità naturalistica e gusto più 
decorativo nel vivace sviluppo dei contorni, di ma- 
trice squisitamente gotica. Dopo un periodo di at- 
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Claude Lorrain 

«Paesaggio con la ninfa Egeria» 
(1669): olio su tela, cm 155x199. 
Napoli, Museo di Capodimonte. 


tività in terraferma, in particolare a Verona, si af- 
fermò a Venezia con il Polittico Lion, eseguito per 
la chiesa di Sant'Antonio Abate, ora alle Gall. 
dell’Acc. di Venezia (1357-59): un’opera in cui so- 
no ancora avvertibili echi bizantineggianti desunti 
dall’arte di Paolo, ma in cui la modellazione dei 
corpi appare decisamente più energica, con una 
caratterizzazione più espressiva dei volti. Dipinti 
come lo Sposalizio mistico di santa Caterina (1360), 
Venezia, Gall. dell’Acc.) o la Madonna col Bam- 
bino nei Mus. Civ. di Padova (1361), annunciano 
un più netto superamento dei moduli bizantini in 
direzione di uno stile «cortese», senza però ab- 
bandonare mai il gusto per lo sfarzo decorativo e 
per il prezioso cromatismo (Dormitio Virginis, 
1366, Vicenza, Duomo: Consegna delle chiavi a 
san Pietro, 1370, Venezia, Mus. Correr; Annun- 
ciazione, 1371, Venezia, Gall. dell’Acc. ecc.). Nei 
dipinti successivi al 1368 tuttavia (in particolare in 
quelli di minor formato. come gli scomparti di 
predella degli Staatl. Mus. di Berlino) si avverte 
anche, con l’accentuarsi degli elementi naturalisti- 
ci e narrativi, la ripresa di rapporti con gli ambien- 
ti artistici di Bologna (dove l’artista dipinse nel 
1368 un polittico per la chiesa di San Giacomo, 
smembrato fin dal sec. xvi). 

Lorrain Claude, o Claudio Lorenese, Claude Gel- 
lée detto (Chamagne 1600) - Roma 1682) pittore 
francese. Dalla Lorena giunse a Roma assai giova- 
ne, nel secondo decennio del Seicento, e fu nella 
bottega di A. Tassi. allora attivo alla decorazione 
di Villa Lante a Bagnaia. Con l'eccezione di una 
permanenza a Napoli con G. Wals (due anni fra il 
1619 e il 1621) e di un soggiorno a Nancy (1625-26) 
a fianco di C. Deruet (con il quale, eseguendo le 
quadrature, lavorò ai perduti affreschi della chiesa 
dei Carmelitani), L. visse a Roma per tutta la vita, 
in stretto contatto con la cerchia dei nordici nella 
zona di Santa Maria del Popolo. Questo rapporto 
fu determinante, perché stimolò in L. una osserva- 
zione scientifica dei fenomeni naturali condivisa 
nei primi anni romani con A. Elsheimer, un’anali- 


si quasi molecolare della realtà che costituì un po- 
lo essenziale della sua ricerca di artista. L'altro fu il 
classicismo dei bolognesi (Annibale Carracci, Do- 
menichino ecc.); il loro processo di idealizzazione 
del paesaggio gli consentì, in parallelo con N. 
Poussin e G. Dughet, di elaborare e filtrare poi in 
atelier gli appunti e i disegni presi dal vero, orga- 
nizzandoli secondo una visione ideale della natura 
che costituisce una delle più affascinanti direttrici 
di ricerca della pittura del sec. xvn. I primi dipinti 
di L. a noi noti sono databili agli anni Trenta (7r:- 
nità dei Monti, Londra, Nat. Gall.; Marina, Colo- 
nia, Wallraf-Richartz Mus.; Porto di mare con Vil- 
la Medici, Firenze, Uffizi) e sono tutti caratterizza- 
ti da suggestivi effetti di luce e da una fattura estre- 
mamente raffinata, dovuta a una lentissima esecu- 
zione. Dal 1636 in avanti (ma solo dal 1650 con 
l'indicazione delle date) possediamo una docu- 
mentazione dettagliata della sua attività grazie al 
Liber Veritatis (oggi a Londra, British Mus.). com- 
posto da 195 disegni, ognuno dei quali è copia ac- 
curata e autografa del dipinto corrispondente ese- 
guito da L., con l'indicazione del committente e 
del luogo. Tale inventario doveva servire all’arti- 
sta, oltreché a tutelarlo contro imitatori e falsari. 
anche quale repertorio di motivi pittorici, come at- 
testano quei paesaggi e quelle vedute «ideate». po- 
polate di piccole figure, che sono appunto splendi- 
di approfondimenti lirici di pochi ricorrenti motivi 
tematici, apparentemente insignificanti. ma in 
realtà capaci di suggerire atmosfere di volta in vol- 
ta differenti, in armonia con il carattere della scena 
( Veduta di Delfi con processione: Mercurio trafuga 
i buoi di Apollo. Roma, Gall. Doria Pamphili: Par- 
tenza di santa Paola*. Madrid. Prado: Veduta di 
un porto all'alba. Parigi, Louvre: Paesaggio con la 
ninfa Egeria, Napoli, Mus. di Capodimonte). L. fu 
artista apprezzatissimo dai contemporanei e so- 
prattutto dai collezionisti inglesi: la sua influenza si 
prolungò nei secc. xvi (C.-J. Vernet) e xIx. costi- 
tuendo un punto di riferimento prezioso per la pit- 
tura di paesaggio dell'Ottocento. 


Lo Savio 


Lo Savio Francesco (Roma 1935 - Marsiglia 
1963) artista italiano. Concentrata in un arco di 
tempo estremamente limitato (1959-63), la sua 
produzione svolge. in polemica con le dominanti 
poetiche informali, presupposti teorici e di ricerca 
del Bauhaus e di De Stijl nei dipinti Spazio-luce e 
nei Filtri (1959-60), incentrati sull'analisi del pote- 
re irradiante del colore e giocati sui rapporti tra le 
forme base del quadrato e del cerchio (Filtro, 
1960). Torino, Gall. Civ. d'Arte Mod.). L'indagine 
sulla relazione tra forma e luce viene ulterior- 
mente sviluppata nei tridimensionali Mezalli (dal 
1960)). progettati per interagire con lo spazio cir- 
costante. 

Loth Johann Carl (Monaco di Baviera 1632 - Ve- 
nezia 1698) pittore tedesco. Stabilitosi a Venezia 
intorno alla metà del secolo. vi ottenne largo suc- 
cesso con una pittura di acceso naturalismo che ri- 
sente della tradizione locale. specialmente delle 
opere tenebrose di G.B. Langetti. e delle correnti 
caravaggesche (Giove e Mercurio ospitati da File- 
monte e Baci. Vienna, Kunsthistorisches Mus.; te- 


688 


A 
Lorenzo Lotto 


1 «Santa Lucia davanti al giudice»: olio su tavola, 
cm 243x237; tavola centrale della «Pala di santa 
Lucia» (1532). Jesi, Pinacoteca Civica. 

2 «Giovane con la lucerna» (1506-07): olio su tavola, 
am 53,3 x42,3. Vienna, Kunsthistorisches Musewn. 


3 Lucrezia» (1533 ca): olio su tavola, cm 95 X110. Loredra, 
National Gallery. 


le per il Duomo di Trento). In seguito la sua ma- 
niera si fece più pacata e più chiara, per influenze 
romane (pala in Santa Maria del Giglio, Venezia). 
Lotti Lorenzo + Lorenzetto. 

Lotto Lorenzo (Venezia 1480) ca - Loreto 1556) 
pittore italiano. Formatosi probabilmente con 
Giovanni Bellini, ma subito interessato al gusto 
introdotto a Venezia da Antonello da Messina 
(anche tramite Alvise Vivarini), esordì in provin- 
cia, tra le Marche e Treviso. Alcune delle vpere 
giovanili (Riratto di donna, Digione, Mus. des 
Beaux-Arts; // vescovo Bernardo de’ Rossi, 1505, 
Napoli, Mus. di Capodimonte: Giovane con la liu 
cerna, 1506-07, Vienna, Kunsthistorisches Mus.) 
sono lucide rimeditazioni sulla luce antonelliana; 
altre (Madonna con san Pietro Martire, 1503, Na- 
poli. Mus. di Capodimonte: Sun Gerolamo, 1506 
ca. Parigi. Louvre: Sacra conversazione, 1508, Ro- 
ma. Gall. Borghese) rivelano interessanti apertu- 
re sull'attività veneziana di A. Direr. Le pale sa- 
cre (Madonna e santi, 1505 ca, Treviso. Santa Cri- 
stina al Tivarone: Asseurnta, 1506, Asolo, Duomo) 
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sì distaccano dal classico equilibrio e dal caldo to- 
nalismo di Giorgione e dell'ultimo Bellini rivelan- 
do una predilezione per composizioni più mosse, 
giocate su gamme cromatiche fredde e sull’in- 
quieto trascorrere delle luci. Del 1508 è il grande 
polittico con Madonna e santi della Pin. Civ. di 
Recanati (già in San Domenico), summa inquieta 
e patetica delle esperienze giovanili dell'artista; 
segue un viaggio a Roma in cui L. opera (accanto 
al Bramantino, a B. Peruzzi e al Sodoma) nella 
decorazione degli appartamenti di Giulio u. Le 
opere immediatamente successive — la Trasfigura- 
zione (1511) della Pin. Civ. di Recanati e la Depo- 
sizione (1512) della Pin. Civ. di Jesi - rivelano una 
brusca svolta stilistica, ispirata a Raffaello nell’im- 
pianto compositivo ma intonata a una sorta di 
esasperata passionalità nelle attitudini delle figu- 
re. Una fase più serena si inaugura con il 1513, 
quando L., chiamato a Bergamo da Alessandro 
Martinengo Colleoni, esordisce con la monumen- 
tale Pala Martinengo, finita nel 1516 (Bergamo, 
San Bartolomeo; la predella a Bergamo, Acc. 
Carrara), di impianto bramantesco, ma che assor- 
be elementi culturali dagli ambienti romano, lom- 
bardo, tedesco e da Giorgione. Dominatore della 
scena bergamasca fino al 1525 ca, L. seppe trarre 
dal contesto locale gli spunti per la definizione di 
un linguaggio antiaulico, psicologicamente sottile 
e incline altradizionale naturalismo lombardo: ne 
sono intrise sia le grandi pale sacre (Madonna e 
santi, 1521, Bergamo, Santo Spirito; Madonna e 
santi, 1521, Bergamo, San Bernardino) sia le tele 
a contenuto devozionale (Commiato di Cristo dal- 
la madre, 1521, Berlino, Staatl. Mus.; Nozze misti- 
che di santa Caterina con Nicolò Bonghi, 1523, 
Bergamo, Acc. Carrara) sia, infine, gli intensissi- 
mi ritratti (Lucina Brembati, Bergamo, Acc. Car- 
rara; Marsilio e Faustina Cassotti, 1523, Madrid, 
Prado). Gli ultimi anni bergamaschi sono caratte- 
rizzati da un’inclinazione a temi devozionali che 
rispecchiano intimi pensieri religiosi e preoccupa- 
zioni per la situazione della chiesa (Trinità, Ber- 
gamo, Sant'Alessandro della Croce; Polittico, 
Ponteranica) e a rappresentazioni di una narrati- 
vità immediata, quasi popolare (Storie di Maria, 
1525, Bergamo, San Michele al Pozzo Bianco; 
Storie di santa Barbara e di Santa Brigida, 1524, 
Trescore, Cappella Suardi: disegni per le tarsie 
del coro di Santa Maria Maggiore a Bergamo, ca- 
ratterizzate da ampie ed elaborate ambientazioni 
paesistiche e dall’infittirsi dei significati simbolici, 
eseguite da G.F. Capodiferro). Dal 1525, rientra- 
to a Venezia, L. tentò di affermarsi in patria, sen- 
za tuttavia riuscirvi nonostante la realizzazione di 
opere di alta suggestione patetica e di grande in- 
tensità pittorica come la Gloria di san Nicola 
(1529, Venezia, Carmine) e l'Elemosina di 
sant Antonino (1542, Venezia, Santi Giovanni e 
Paolo). La sua produzione fu indirizzata, così, so- 
prattutto verso le Marche, dove risiedette anche a 
lungo fino a quando, nel 1554, si ridusse per po- 
vertà e disillusione a l'arsi oblato della Santa Casa 
di Loreto; tra le molte opere sacre, sono da ricor- 
dare la personalissima Annunciazione di Santa 
Maria sopra Mercanti a Recanati (1534-35 ca, ora 


alla Pin. Civ.), in cui l’approfondirsi della riflessio- 
ne religiosa trova un'espressione di immediata ef- 
ficacia comunicativa, la drammatica Croci fissio- 
ne* a Monte San Giusto (1529 ca), la Pala di san- 
ta Lucia (1532, Jesi, Pin. Civ.), la Madonna del 
Rosario (1539) in San Domenico a Cingoli e la se- 
nile Presentazione al tempio della Santa Casa di 
Loreto, quasi uno scarno, desolato messaggio di 
morte. Intensissima, in questo periodo, è anche 
l’attività del ritrattista, operoso tra Venezia, Tre- 
viso e le Marche con intatte capacità di penetra- 
zione psicologica (Andrea Odoni, 1527, Hampton 
Court; Gentiluomo in nero, Roma, Gall. Borghe- 
se; Lucrezia, 1533 ca, Londra, Nat. Gall.; Genti- 
luomo con guanti, 1543 ca, Milano, Brera; Bale- 
striere, Roma, Mus. Capitolini). Artista sensibile, 
instabile, inquieto, coinvolto in tormentose pro- 
blematiche morali e religiose, che si traducono 
nell’intenso appello emotivo delle opere sacre co- 
me pure nel segreto simbolismo affidato ai gesti e 
agli emblemi dei ritratti, L. condusse un'esistenza 
raminga e sovente misera: mal nota e scarsamen- 
te valutata in passato, la sua opera è stata rivalu- 
tata dalla critica moderna, a partire da B. Beren- 
son, ed è ora riconosciuta come autentica «alter- 
nativa» al linguaggio aulico del classicismo cin- 
quecentesco. 

Lotz Wolfgang (Heilbronn 1912 - Roma 1981) 
storico dell’arte tedesco. Vicedirettore a Monaco 
del Zentralinstitut fir Kunstgeschichte (1946-52), 
ha insegnato Storia dell’arte negli Stati Uniti 
(1952-62). Ha rivolto i suoi studi soprattutto al- 
l'architettura e alla scultura italiana del rinasci- 
mento: Studi sul Vignola (1939), Architettura in 
Italia 1400-1600 (1974, in collaborazione con L.H. 
Heydenreich), Studi sull'architettura italiana del 
rinascimento (1977). 

Louis Morris (Baltimora, Maryland, 1912 - Wa- 
shington 1962) pittore statunitense. Dopo una pri- 
ma fase figurativa, aperta a influssi del cubismo e 
della pittura murale messicana, e un successivo 
periodo di sperimentazione astratta, adottò un 
procedimento basato sull’impiego di tinte diluite 
e di colori dilavati lasciati scorrere lungo la tela, 
guidati solo dalla inclinazione che le viene im- 
pressa; i suoi lavori documentano un aspetto del 
passaggio dall’action painting al minimalismo (Sa- 
raband, 1959, New York, Guggenheim Mus.). 
Loutherbourg Philippe Jacques de (Strasburgo 
1740 - Chiswick, Londra, 1812) pittore e sceno- 
grafo francese. Allievo a Parigi di L.-M. Van Loo 
dal 1755, dipinse scene di genere e paesaggi alla 
maniera di C.-J. Vernet e svolse attività di sceno- 
grafo. Nel 1771 fu invitato in Inghilterra dall’atto- 
re D. Garrick per lavorare come scenografo al 
teatro Drury Lane. A Londra ottenne notevole 
successo anche come autore di battaglie e di di- 
pinti di soggetto religioso, ma soprattutto grazie a 
un suo teatro in miniatura chiamato «Eidophu- 
sikon» o «spettacolo della natura». Fu tra i primi 
in Inghilterra a eseguire schizzi e dipinti di pae- 
saggio che illustrano lo sviluppo industriale del 
paese (Coalbrookdale di notte. 1801. Londra. 
Science Mus.). Si occupò anche di alchimia e di 
magia ed ebbe tempestosi rapporti con Caglio- 
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stro. Sue opere sono al Victoria and Albert Mus. 
a Londra. 

Lou Tung, Scuola di scuola pittorica cinese. Ne 
fecero parte Wu Li, Yiin Shou-p'ing e alcuni altri, 
operanti all'incirca tra gli inizi del sec. xvi e quel- 
li del sec. xv, nel periodo cioè a cavallo fra il tar- 
do Ming e l'avvento dei Ch'ing (1644). Gli artisti 
di questa scuola si ispiravano ai grandi maestri del 
passato, in particolare dei periodi Sung e Yiian, 
ma ciascuno pervenne a un suo modo espressivo 
originale, quasi sempre caratterizzato dall'intensa 
partecipazione alla vita della natura. 

LOwy Emanuel (Vienna 1857-1938) archeologo e 
storico dell'arte austriaco. Allievo di A. Conze, 
tenne a Roma dal 1899 al 1915 la prima cattedra 
di Archeologia classica istituita nell'università ita- 
liana: in seguito fu professore a Vienna. Individuò 
nell'arte greca uno sforzo progressivo per realiz- 
zare l'immagine trascendente dell'oggetto piutto- 
sto che l'imitazione della natura e considerò l’arte 
dedalica come ispiratrice del repertorio dei tipi 
statuari arcaici. Tra le sue opere: /scrizioni di scul- 
tori greci (1885). La natura nell'arte greca (1900), 
La scultura greca (1911), e il saggio Polignoto 
(1929). vasto panorama della ceramica attica. 
Lozowick Louis (Russia 1892 - South Orange, 
New Jersey. 1973) pittore e grafico statunitense. 
Cominciò la sua formazione artistica a Kiev: sta- 
bilitosi negli Stati Uniti nel 1906, studiò alla Na- 
tional Academy of Design di New York. Nei pri- 
mi anni Venti viaggiò a lungo in Europa, visitan- 
do i maggiori centri artistici d'avanguardia dell’e- 
poca (Parigi, Berlino e Mosca). La conoscenza 
dell’opera di C. Malevit, V. Tatline A. Rodtenko 
e del cubismo francese fu fondamentale nell’o- 
rientamento della sua figurazione verso una niti- 
da sinteticità costruttivo-precisionista. Autore di 
dipinti e incisioni di tema urbano in stile purista- 
modernista, negli anni Trenta affrontò soggetti 
politici e di protesta sociale collaborando, con il- 
lustrazioni. alla rivista «New Masses». 

Lubetkin Berthold (Tblisi 1901 - Bristol 1990) ar- 
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Luca da Leida 


«Gioco degli scacchi» (1508): olio su 
tavola, cm 27 X35. Berlino, Staatliche 
Muscen. 


chitetto inglese di origine georgiana. Realizzò il 
padiglione dell’Unione Sovietica all'Esposizione 
delle arti figurative del 1929 a Strasburgo; nel 
1930 si trasferì in Inghilterra, dove aderì al gruppo 
Modern Architecture Research Society (MARS) 
fondato da W. Gropius, E. Mendelsohn e M. 
Breuer. Nel 1933 fondò a sua volta il gruppo Tec- 
ton, con il quale (sovente avvalendosi della colla- 
borazione di O. Arup) realizzò fra l’altro, a Lon- 
dra, l'importante progetto di Highpoint, primo 
esempio di casa alta ad appartamenti costruita se- 
condo i principi del razionalismo; le costruzioni in 
calcestruzzo per lo zoo di Londra (1934-38); lo 
Health Centre a Finsbury (1938) e i complessi re- 
sidenziali di Spa Green (1946-50). 

Luca da Leida o Lucas Van Leyden, Lucas Huy- 
genszoon detto (Leida 1489/94-1533) incisore e 
pittore olandese. Allievo di C. Engelbrechtsz, ini- 
ziÒ giovanissimo l’attività di incisore, influenzato 
dai maestri fiamminghi e in parte dall'opera di A. 
Diirer. A questo primo periodo risalgono l’inci- 
sione con Maometto e il monaco (1508), la serie 
della cosiddetta Passione rotonda (1509) e i due 
capolavori del 1510): La /attaia, una delle prime in- 
cisioni di un soggetto di genere, e l’Ecce Honro, di 
grande potenza espressiva. Spiccato appare fin 
d'ora il gusto per il dettaglio popolaresco, sottoli- 
neato con energia realistica mediante un tratto di 
magistrale precisione. | dipinti coevi rivelano in- 
vece contatti con il manierismo di Anversa, dal 
Gioco degli scacchi (Berlino. Staatl. Mus.) alle 
opere compiute intorno al 1511-12, come la Mo- 
glie di Putifarre (Rotterdam, Mus. Boymans-Van 
Beuningen). caratterizzate da una stesura a mac- 
chie di colore molto diluito con effetti di singolare 
trasparenza e libertà pittorica. Particolarmente vi- 
vo è in L. da L. il senso della definizione psicolo- 
gica, spesso al limite dell’allucinante, del fantasti- 
co, del deforme (/ fidanzati, 1519 ca, Strasburgo, 
Mus. des Beaux-Arts: Giocatori di carte, 1520) ca, 
Wilton House, Pembroke Coll.: le incisioni degli 
Evangelisti, 1518, e della Danza della Maddalena, 
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1519). La tendenza a eludere il tema sacro ridu- 
cendolo a puro pretesto per composizioni di ge- 
nere si precisa intanto nel nuovo modo con cui L. 
da L. imposta il rapporto spazio-figure, facendo 
perdere a queste ultime la loro centralità e sca- 
glionandole in gruppi che degradano verso il fon- 
do entro spaziosi paesaggi scanditi da gruppi d’al- 
beri o da quinte architettoniche. Nel 1521-22 un 
soggiorno ad Anversa gli permise di conoscere di- 
rettamente Durer, J. Van Scorel e Mabuse, che lo 
spinsero a interessarsi maggiormente all’arte ita- 
liana: di qui trasse ispirazione per un più accen- 
tuato romanismo nelle ultime opere pittoriche, 
dalle forme sempre più grandiose e solenni (ditti- 
co con La Vergine, la Maddalena e un donatore, 
1522, Monaco, Alte Pin.; il trittico col Giudizio 
universale, 1526, Leida, Mus. De Lakenhal; la 
Danza davanti al vitello d’oro, 1528 ca, Amster- 
dam, Rijksmus.; // cieco di Gerico, 1531, San Pie- 
troburgo, Ermitage). Più libera è invece l’attività 
incisoria: dopo le Storie della Passione (1521), che 
si rifanno direttamente a Diirer, L. da L. si 
orientò verso una produzione di fogli di grandi di- 
mensioni, con figure di monumentali forme mi- 
chelangiolesche; sviluppò inoltre la sua tendenza 
al «genere» in una serie di stampe con soggetti di 
vita quotidiana come i Pellegrini (1523) o il Chi- 
rurgo del villaggio (1524). Per quanto ancora poco 
nota, la pittura di L. da L. non sembra particolar- 
mente significativa nell’ambito del manierismo 
olandese: la sua opera grafica, invece, dalla tecni- 
ca raffinata, fu feconda di influssi in tutta Europa. 
Luca di Tommé (notizie 1356-89) pittore italia- 
no. Senese, collaborò con Niccolò di Ser Sozzo 
Tegliacci nella realizzazione del polittico con Ma- 
donna e santi della Pin. Naz. di Siena (1362): ma si 
distinse da quest'ultimo, aderendo piuttosto alla 
maniera di P. Lorenzetti, nel vivo plasticismo e 
nei toni severi delle l'igurazioni, non esenti tutta- 
via da una certa eleganza (Crocifissione, 1366, Pi- 
sa, Mus. Naz. di San Matteo: Sant Anna Metterza, 
1367, Siena, Pin. Naz.; polittico, 1370, Rieti, Mus. 
Civ.) 

lucani, vasi termine indicante una classe di cera- 
mica a figure rosse prodotta a partire dal 440) a.C. 
ca in una zona abbastanza ristretta della Lucania 
(Armento, Anzi, Roccanova, Pomarico, Potenza 
e Banzi). | rinvenimenti nel Kerameikés di Meta- 
ponto di scarti di fornaci provano che la colonia 
greca fu sede delle botteghe dove operarono i pit- 
tori protolucani (Pittori di Pisticci. di Amykos, di 
Policoro) e quelli del periodo di mezzo (fino al 
370 a.C. officine del Pittore di Creusa e di Dolo- 
ne). L'ultima fase (dal secondo quarto del sec. Iv 
a.C.: Pittore delle Coefore e di Roccanova) mo- 
stra chiari influssi della produzione di vasi a figure 
rosse della vicina Apulia. La ceramica lucana, tra 
le cui forme vascolari si distingue la «nestoris» ac- 
canto ai tradizionali crateri, sì caratterizza per un 
livello qualitativo abbastanza modesto e per il ca- 
rattere provinciale con cui sono trattati i vari temi, 
in gran parte mitologici, ma anche dionisiaci. fu- 
nerari e di vita quotidiana (Napoli. Mus. Archeo- 
logico Naz. Parigi. Louvre; Monaco, Antiken- 
sammlung). 


Lucchese + Ricchi, Pietro. 

Lucchesino + Testa, Pietro. 

luce + arco. 

Luce Maximilien (Parigi 1858-1941) pittore fran- 
cese. Iniziò come incisore e studiò poi pittura, tra 
il 1880 e il 1885, nell'atelier di Carolus-Duran, 
orientandosi verso un postimpressionismo punti- 
nista. Dipinse paesaggi, scene urbane e soggetti di 
vita operaia e di lavoro industriale legati alle sue 
convinzioni anarchiche (La fonderia, 1899, Otter- 
lo, Rijksmus. Kréller-Miiller). 

Luciani Sebastiano + Sebastiano del Piombo. 
Luckhardt Wassili (Berlino 1889-1972) e Hans 
(Berlino 1890 - Bad Wiessee 1954) architetti te- 
deschi, fratelli. Formatisi nell’ambito dell’avan- 
guardia espressionista, presero parte (1919) al- 
l'associazione Arbeitsrat fur Kiinst. Nelle loro 
opere diedero una personale e raffinata interpre- 
tazione dei modi del funzionalismo europeo 
(quartiere sperimentale Schorlemer Allee a Ber- 
lino, 1927: padiglione dell'Esposizione di Hanno- 
ver, 1951; abitazioni a Berlino-Kreutzberg, 1953- 
56). 

Ludwigsburg fabbrica tedesca di porcellane atti- 
va dal 1758 al 1824. La produzione, marcata da 
una doppia C coronata, s'incentrò soprattutto sul- 
le statuette ed ebbe il suo momento migliore tra il 
1760 e il 1770. Parallela a quella di porcellane, ma 
di minore importanza, la produzione di maioliche. 
Luini Aurelio (Milano 1530 ca - 1593) pittore ita- 
liano. Figlio e seguace di Bernardino, si aprì an- 
che ad altre esperienze innestando sul gusto pa- 
terno per le composizioni calibrate e gli ampi 
sfondi di paesaggio spunti romanisti che ne fanno 
un esponente di rilievo del manierismo milanese 
(affreschi della Cappella Bergamini, 1555, Mila- 
no, San Maurizio, condotti in collaborazione col 
fratello Giovan Pietro; Deposizione, Milano, San 
Barnaba; affreschi nell'abside di Santa Maria di 
Campagna a Pallanza, in collaborazione con C. 
Urbino, e della parrocchiale di Trezzo d'Adda). 
Luini Bernardino. B. Scapi detto B. L. dal luogo 
di origine della famiglia (?, 1480/85 - Milano?, 
1532) pittore italiano. La fase iniziale della sua at- 
tività risulta non ancora chiarita. La prima opera 
che non del tutto concordemente gli viene riferita. 
la Madonna col Bambino e i santi Agostino e Mar- 
gherita. datata 1507 (Parigi, Mus. Jacquemart-An- 
dré), rivela nel terso impianto spaziale molte affi- 
nità con la pittura veronese, in particolare con 
quella di Girolamo dai Libri e M. Marziale. Dal 
Compianto di Cristo in Santa Maria della Passio- 
ne (1510) ca) a Milano, alla Madonna col Bambino 
nell’abbazia di Chiaravalle presso Milano (1512), 
alla decorazione della Cappella del Santissimo 
Sacramento in San Giorgio al Palazzo (1516). 
sempre a Milano. L. matura il suo stile via via su 
B. Zenale, Bergognone. Bramantino e Leonardo. 
raggiungendo esiti figurativi e compositivi estre- 
mamente controllati e semplificati (mutuati forse 
anche da Raffaello) che manterrà per tutto l'arco 
della sua attività. Tali soluzioni. orientate verso 
un classicismo misurato e puristico. evidenziano 
in L. una vena narrativa estremamente sottile e 
suadente e un'espressività che. anche nei temi più 


Luks 


Bernardino Luini 


«Madonna del roseto»: olio su tavola, cm 70 X63. 
Milano, Brera. 


drammatici, risulta sempre contenuta e smorzata, 
ricondotta a più intima contemplazione. Simili ri- 
sultati trovano rispondenza nell'ambiente umani- 
stico milanese filofrancese, in quell’aggraziato fi- 
lone di classicismo che caratterizza anche le opere 
del Bambaia in scultura, e di C. Cesariano in ar- 
chitettura. Tra gli affreschi più suggestivi di L., so- 
no senza dubbio quelli eseguiti per Gerolamo Ra- 
bia nella Villa della Pelucca a Sesto San Giovanni, 
oggi conservati a Brera, eseguiti nel secondo de- 
cennio (1510-12 ca), che rappresentano scene bi- 
bliche dell'esodo degli ebrei e storie di Apollo e 
Dafne, allusive alla vita agreste della villa intesa 
come terra promessa; quelli con le Storie di san 
Giuseppe, già in Santa Maria della Pace e an- 
ch’essi a Brera (eseguiti fra il 1516 e il 1521) e di 
Santa Marta, a Milano, ispirati dal clero riformato 
legato all'ambiente francese, che si richiamava a 
principi di purezza e rigore morale. Anche nelle 
opere dell'ultimo decennio L. si mantenne fedele 
al suo stile «delicatissimo e... vago» (Vasari), nel- 
le numerose e aggraziate Madonne col Bambino 
(per es., la Madonna del roseto di Brera, prove- 
niente dalla Certosa di Pavia), negli affreschi del- 
la parete divisoria di San Maurizio al Monastero 
Maggiore a Milano (1522-24), in quelli del presbi- 
terio del Santuario di Saronno (1525), nella Cro- 
cefissione in Santa Maria degli Angeli a Lugano 
(1529) e nelle Storie di santa Caterina nella Cap- 
pella Besozzi del Monastero Maggiore di Milano 
(1530). 

Luks George (Williamsport. Pennsylvania, 1867 - 
New York 1933) pittore statunitense. Membro 
del Gruppo degli Otto, si caratterizza per una pit- 
tura dalle tonalità scure. debitrice della tradizione 
realista olandese (F. Hals) e lrancese (E. Manet) 
mediata dall’insegnamento di R. Henri. Molto at- 
tivo anche come artista-reporter per giornali di 
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Filadelfia (ha disegnato dal vero, per esempio, 
fatti della guerra ispano-americana del 1898), ha 
dipinto soprattutto scene di vita moderna (Lotta- 
tori, 1905-07, Boston, Fine Arts Mus.) e ritratti 
(La vecchia duchessa, 1905, New York, Metropo- 
litan Mus.). 

lumeggiatura tocco di luce (bianco o colore chia- 
ro) dato a zone scure del dipinto per conferire lo- 
ro spicco cromatico. 

lume/lustro coppia di termini in uso nella storia 
dell'arte, di cui il primo allude al contrasto di luce 
e ombra, che esalta il volume e la plasticità degli 
oggetti, mentre il secondo indica la resa dei rifles- 
si o la capacità di assorbire luce, che consentono 
di individuare la qualità delle superfici e la diver- 
sità delle materie. La contrapposizione tra lume e 
lustro, già presente in Plinio (rispettivamente /u- 
men e splendor), riemerge nella terminologia arti- 
stica rinascimentale. Così, per es., Leonardo an- 
notava: «L'illuminazione è partecipazione di luce e 
lustro è specchiamento di essa luce». Alla sua 0s- 
servazione non sfuggiva neppure la differenza dei 
due fenomeni ottici per quanto riguarda la immo- 
bilità del lume in contrasto con il continuo tra- 
scorrere dei riflessi: «la difl'erenza ch'è dal lustro 
al lume è che sempre il lustro è più potente che il 
lume, et il lume è di maggior quantità che il lustro; 
et il lustro se muove insieme con l'occhio o colla 
sua causa, 0 coll'uno e coll’altra: ma il lume è sta- 
bilito al luogo terminato...». Al tempo di Leonar- 
do queste osservazioni erano divenute patrimo- 
nio comune almeno dei più esperti tra gli artisti, 

ma egli si proponeva di conferire basi «scientifi- 
che» ai tentativi di eguagliare quanto era stato 
raggiunto, fin dai primi decenni del sec. xv, a nord 
delle Alpi, in particolare nei Paesi Bassi, svilup- 
pando un codice di «imitazione della realtà» fon- 
dato sulla esplorazione del modo di reagire della 
luce su diverse superfici, con risultati che avevano 
suscitato grande interesse e ammirazione anche 
in Italia. Nei principali centri di produzione arti- 
stica della penisola, e in particolare in Toscana, il 
graduale diffondersi della costruzione prospetti- 
ca, geometricamente impostata, aveva invece 
condotto a privilegiare l'interesse per la solidità e 
la chiarezza spaziale e strutturale della rappre- 
sentazione, ottenute però anche mediante il trat- 
tamento della luce e dell'ombra, modellando le 
forme in modo da metterne in evidenza la tridi- 
mensionalità piuttosto che la consistenza materi- 
ca. Si trattava di due differenti approcci alla mi- 
mesi, l'uno di natura più intellettuale, l’altro più 
attento ai dati sensoriali. Già Giotto aveva preso 
le distanze dalle convenzioni bizantine per la resa 
della luce, concentrando l’attenzione sull'’impor- 
tanza della illuminazione come strumento per ri- 
velare potentemente la forma e i volumi. In se- 
guito appare significativo che, per es., i metodi 
messi in atto da Masaccio per individuare corpi e 
oggetti mediante il rapporto di «lumina et um- 
brae» (come indicherà l'Alberti) coincidano con 
l'applicazione rigorosa della prospettiva per la 
definizione dei rapporti spaziali. Nelle Fiandre, 

sulla scia di esperienze risalenti alle tendenze a 
una «mimesi frammentaria» già presenti nella 
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pittura tardogotica e perfezionando la tecnica a 
olio, artisticome R. Campin e soprattutto J. Van 
Eyck, affascinati dal potere di suggerire la consi- 
stenza materica degli oggetti che il reticolo dei ri- 
flessi sulle superfici rivelava, svilupparono in mo- 
do prodigioso la capacità di rendere sensibilmen- 
te una inedita gamma di effetti: dallo scivolare 
della luce su una perla o su di una seta cangiante, 
al leggero riverbero sulla pupilla dell’occhio, dal- 
lo sfolgorio di un gioiello all’intenso riflesso di 
una superficie metallica, dalla opacità di un vellu- 
to alla granulosità o alla morbidezza assorbente 
di altri tessuti. A modi diversi di percepire e di 
suggerire la realtà, alla predilezione per il contra- 
sto di luce e ombra, con una fonte luminosa unica 
e facilmente individuabile (il «lume unitario e in- 
cidente»), che consente di fissare in modo peren- 
torio l’immagine insieme con i rapporti spaziali, 
oppure, al contrario, per la rete mutevole e tra- 
scorrente dei riflessi e dei riverberi che animano 
misteriosamente lo «spazio-ambiente», corri- 
spondono intenti differenziati, orientati da un la- 
to piuttosto verso la «narrazione», dall'altro ver- 
so la «descrizione». A partire dagli ultimi decen- 
ni del Quattrocento, come indicano, fra l’altro, le 
annotazioni di Leonardo, i due percorsi che pun- 
tano al comune fine della + «mimesi», nel set- 
tentrione e nel meridione d'Europa, si incrociano 
e si arricchiscono reciprocamente, senza tuttavia 
fondersi del tutto: ciascuno mantiene una propria 
specifica identità, in rapporto con un diverso stra- 
tificarsi di atteggiamenti culturali nei confronti 
del mondo delle apparenze naturali come della 
storia. 

luminismo termine della critica d’arte che indi- 
ca la tendenza in pittura a caratterizzare la figu- 
razione e a definire le forme attraverso forti con- 
trasti di luce e ombra e un uso incidente e vio- 
lento della luce che, provenendo da una fonte lo- 
calizzata, spicca sull’intonazione scura. Il termi- 
ne si applica ad alcuni lavori di artisti rinasci- 
mentali (per es. La liberazione di san Pietro dal 
carcere di Raffaello nelle Stanze Vaticane), ma 
soprattutto a esponenti del tardo rinascimento e 
del Seicento (fra gli altri, Tintoretto, Caravaggio, 
Rembrandt). 

lunetta in architettura, porzione di muro limitata 
superiormente da un arco e posta, generalmente, 
sopra porte e finestre. Nelle arti figurative, parte 
superiore e arcuata di una tavola o qualsiasi di- 
pinto o bassorilievo che abbia forma di mezza lu- 
na, secondo un uso che ebbe fortuna nella pittura 
rinascimentale. 

Lupertz Markus (Liberec, Boemia, 1941) pittore 
e scultore tedesco di origine ceca. Ha compiuto la 
propria formazione artistica in Germania, dove si 
è trasferito nel 1948. A Berlino Ovest dal 1963, è 
stato nel 1964 tra i fondatori dello spazio espositi- 
vo autogestito Grossgérschen 35. che raccoglieva 
artisti di diverse tendenze. tra astrattismo, proto- 
minimalismo e realismo. Di matrice neoespressio- 
nista, la sua pittura, inizialmente da lui stesso de- 
finita «ditirambica» per gli echi nietzschiani e la 
vena dionisiaca, teorizzata per altro nel Manifesto 
ditirambico (1966), è passata da una «fase forma- 


le» (1963-68) all’idea di «pittura di motivo» (com- 
posizioni con crani, urne, bandiere e altri elemen- 
ti simbolici) e nella seconda metà degli anni Set- 
tanta di nuovo a una fasc astratta in cui Il motivo 
assurge a forma, con risvolti ideologico-politici in- 
trecciati a riferimenti all'«iconografia tedesca» 
(Nero-rosso-oro 1-11I, Ditirambico, 1974, Stoccar- 
da, Gal. der Stadt); è quindi approdata a un equi- 
librio di astrazione e figurazione con componenti 
illustrative nella serie Alice nel paese delle meravi- 
glie (1980) e nelle sculture in bronzo degli anni 
Ottanta e Novanta. Dal 1985 insegna all’ A ccade- 
mia di Diisseldorf. 

Lupo di Francesco (Pisa, prima metà del sec. 
xIv) architetto e scultore italiano. Formatosi nella 
bottega di Giovanni Pisano, nel 1315 subentrò a 
Tino di Camaino nella direzione della fabbrica 
del Duomo di Pisa. In questa città svolse una va- 
sta attività sia come architetto sia come scultore, 
lavorando in Santa Maria della Spina, nel Cam- 
posanto (tomba della Gherardesca e le e 
di facciata), in San Michele in Borgo (pulpito) e 
Santa Caterina. Nel 1327 fu a Barcellona, Te 
operò nella cattedrale, collaborando con un altro 
scultore pisano alla realizzazione del sepolcro di 
Santa Eulalia. 

Lurgat André (Bruyères-en-Vosges 1894 - 
Sceaux 1970) architetto francese. Uscito polemi- 
camente dall’Ecole des Beaux-Arts di Parigi, si 
avvicinò agli architetti d'avanguardia dell’Euro- 
pa centrale, soprattutto ad A. Loos. Fu tra i fon- 
datori dei CiaM e si interessò in modo particolare 
di problemi di rilevanza sociale, come quello 
della casa minima. La sua opera è caratterizzata 
da un'impostazione classica che si avvale di sim- 
metrie compositive e volumetriche e si risolve in 
una plasticità vigorosa e tendenzialmente stati- 
ca. Vanno ricordate, tra le sue principali realiz- 
zazioni, Villa Hefferlin a Ville-d'Avray (1931- 
32), il centro scolastico e lo stadio K. Marx a Vil- 
lejuifs, Seine (1931-33), e la ricostruzione. su 
piano urbanistico proprio, del centro di Mauber- 
ge (1945-50). 

Lurgat Jean (Bruyères-en- Vosges 1892 - Saint- 
Paul-de-Vence 1966) pittore francese. Fratello 
di André, dopo un'esperienza pittorica cubista e 
surrealista — in seguito sviluppata nel realismo 
sintetico e monumentalista degli anni Trenta — 
si dedicò soprattutto alla scenografia e all'araz- 
zo, lavorando per la manifattura dei Gobelins 
(Le illusioni di Icaro e La foresta, 1937-38) e 
per quella di Aubusson da lui stesso diretta. 
Nella sua vasta produzione di cartoni per araz- 
zi, pieni di dinamismo e cromaticamente viva- 
cissimi, si ricorda la serie intitolata // canto del 
mondo. 

Luristan, arte del espressione designante l’atti- 
vità artistica delle popolazioni nomadi della re- 
gione montuosa dello Zagros. nell'Iran occidenta- 
le, rappresentata da una ricca fioritura di opere in 
bronzo. L'alta qualità della produzione permette 
di considerare questa cultura come protomeda e 
di farla risalire ai secc. vii-vIir a.C. Stilisticamente 
assai varia, essa presenta una notevole ricchezza di 
schemi iconografici. di gusto soprattutto l'antasti- 
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co e irreale, che obbedisce a intenti simbolici e re- 
ligiosi. Le immagini umane e animali vengono 
scomposte secondo una particolare visione della 
forma: sul concetto di organicità prevale la com- 
ponente decorativa e irrazionale. Le varie classi di 
bronzi comprendono armi, oggetti ornamentali, 
oggetti votivi, strumenti rituali. E ricorrente la 
rappresentazione del cosiddetto Signore degli ani- 
mali. 

lustro + lume/lustro. 

Luthi Urs (Lucerna 1947) artista svizzero. Ha rea- 
lizzato autorappresentazioni fotografiche, anche 
in svariati travestimenti di gusto ironico o narcisi- 
sta giocati sull’ambivalenza dell’identità sessuale, 
e installazioni, a partire dall'esposizione di tutto il 
proprio guardaroba completato da oggetti perso- 
nali e autoritratti al Kunstmus. di Lucerna nel 
1970. I suoi lavori si collocano in quella variegata 
area dell’arte concettuale riconducibile alle cosid- 
dette «mitologie individuali». Vive e opera tra 
Monaco e Kassel, dove insegna alla Kunsthoch- 
schule. 

Luti Benedetto (Firenze 1666 - Roma 1724) pit- 
tore italiano. Fu allievo di A.D. Gabbiani e dal 
1691, a Roma, di C. Ferri. Allontanandosi dai 
dettami della sua educazione barocca, aderì al 
classicismo della tradizione bolognese del Sei- 
cento e di C. Maratta, attenuandone l'eccessiva 
solennità per approdare a una morbida elegan- 
za rococò. Ne sono esempio tipico le tele mito- 
logiche della Coll. Schònborn a Pommersfelden 
(Venere e Amore, Diana e Endimione, 1713; 
Mercurio, Venere e Amore, 1717). Diresse a Ro- 
ma un celebre studio frequentato da artisti ita- 
liani e stranieri, attratti anche dalla sua impor- 
tante e ricca collezione di dipinti, incisioni e 
stampe. 

Lutyens Edwin Landseer ( Londra 1869-1944) ar- 
chitetto e urbanista inglese. Fece parte, con R.N. 
Shaw e A.C. Voisey, del movimento delle Arts 
and Crafts, la cui carica innovativa è evidente nel- 
la sua produzione iniziale (Munstead Wood, Go- 
dalming, Surrey, 1896; Tigbourne Court, Surrey, 
1899). Successivamente, con l'adesione a moduli 
classicheggianti, la sua opera perse parte della sua 
modernità (piano urbanistico ed edifici per Nuo- 
va Delhi, 1911-31; Britannic House, Finsbury, 
1920-28). 

Luzzati Emanuele (Genova 1921) pittore e sce- 
nografo italiano. Dopo gli studi svolti a Losanna, 
dal 1945 ha iniziato un'intensa e fortunata attività 
di ceramista, cartellonista, scenografo teatrale (Le 
mosche di J.P. Sartre, 1968; La donna serpente di 


C. Gozzi, 1979) e di illustratore (cartone animato 
I{flauto magico, 1978). 

Luzzo Lorenzo (Feltre, Belluno, 1485 ca - 1526) 
pittore italiano. Non è certo che si debba identifi- 
care col Morto da Feltre ricordato dal Vasari co- 
me collaboratore del Pinturicchio a Roma. Nel 
1508 lavorò a Venezia, come aiuto di Giorgione, 
al Fondaco dei Tedeschi e le sue prime opere so- 
no nettamente giorgionesche (Madonna e santi, 
1511, Berlino, Staatl. Mus., ora distrutta; Madon- 
na e santi del Mus. di Feltre; affresco con l’Appa- 
rizione di Cristo ai santi Antonio abate e Lucia, 
Feltre, chiesa di Ognissanti). Più tardi partecipò 
del nuovo clima «romanizzante» instaurato dal 
Pordenone, accostandosi soprattutto a Raffaello 
(Madonna in gloria, Villabruna, Parrocchiale; Re- 
surrezione, Feltre, chiesa di Ognissanti). 

Lydis Mariette (Vienna 1887 - Buenos Aires 
1970) pittrice e illustratrice di origine austriaca. 
Dopo una formazione parigina, numerosi viaggi 
(dal Nordafrica alla Russia, agli Stati Uniti) e 
prolungati soggiorni in Italia e Grecia, si stabilì a 
Parigi nel 1927. Di notevole successo negli anni 
tra le due guerre, la sua pittura di paesaggi, figu- 
re e animali, vagamente leziosa e giapponesiz- 
zante, è soprattutto interessante come documen- 
to di gusto. Ha illustrato con qualche compiaci- 
mento erotico numerosi libri, tra cui / fiori del 
male di Ch. Baudelaire, // giardino dei supplizi di 
O. Mirbeau, il Mantello dei sogni di B. Balàsz, 
che le valse l’elogio di Th. Mann. Dal 1940 risie- 
dette a Buenos Aires. 

Lye Len (Christchurch 1901 - New York 1980) 
artista statunitense di origine neozelandese. Co- 
minciò la sua attività a Londra negli anni Venti 
nell’ambito del Seven and Five Group; nel decen- 
nio seguente si avvicinò al movimento surrealista 
internazionale. La sua più notevole produzione di 
quel periodo è legata alla cinematografia speri- 
mentale, che praticò nella cro Film Unit di J. 
Grierson con film astratti realizzati dipingendo e 
graffiando direttamente la pellicola: un classico 
del cinema d’animazione astratto è il suo 7usala- 
va (1929), caratterizzato dalla contaminazione di 
elementi e segni di arte tribale con forme di arte 
occidentale d'avanguardia, cui fecero seguito Co- 
lour Box (1935) e numerosi altri film realizzati ne- 
gli anni Sessanta negli Stati Uniti, dove si era tra- 
sferito. Qui lavorò a contatto con l’ambiente arti- 
stico dell’espressionismo astratto e della cinema- 
togratia sperimentale negli anni a cavallo del 
1960, dedicandosi poi alla realizzazione di scultu- 
re cinetiche di grandi dimensioni. 


Mabuse Jan Gossaert detto (Maubeuge 1478 ca - 
Middelburg 1532) pittore fiammingo. Maestro ad 
Anversa nel 1503, fu nel 1508 a Roma, al seguito 
di Filippo di Borgogna, per il quale lavorò più tar- 
di nel castello di Suytburg e a Utrecht; dal 1524 fu 
attivo a Middelburg al servizio di Adolfo di Bor- 
gogna. Ricevette anche numerose commissioni da 
Cristiano 1 di Danimarca (Ritratto dei figli, 1526- 
27, Hampton Court) e lavorò occasionalmente 
per la corte di Malines. Nell'arte di M. la tradizio- 
ne fiamminga, mediata soprattutto da G. David, 
le influenze della grafica di A. Direr e di Luca da 
Leida e la scoperta del rinascimento italiano con- 
vergono dando vita a una delle prime manifesta- 
zioni del manierismo fiammingo. Dopo le prime 
opere, che interpretano la tradizione di David e 
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«Dantae» (1527): olio su tavola, cem 114Xx95. Monaco, 
Alte Pinakothek. 


Van der Goes in termini di nuova monumentalità 
e brillantezza cromatica (sì ricordano l'Orto di 
Getsemani, Berlino, Staatl. Mus.; l'Adorazione dei 
Magi, Londra, Nat. Gall. e il Trittico Malvagna, 
1510, Palermo, Gall. Regionale della Sicilia), M. 
dipinse numerosi soggetti mitologici, sovrabbon- 
danti di decorazioni «classiche» fantasiose e inve- 
rosimili, con intellettualistici nudi dai contorni 
tormentati ( Ercole e Detanira, 1517, Birmingham, 
Barber Inst.; Danae, 1527, Monaco, Alte Pin.). Il 
San Luca dipinge la Vergine (1515 ca, Vienna, 
Kunsthistorisches Mus.), in cui sono evidenti in- 
flussi italiani, e il Nettuno e Anfitrite (1516, Berli- 
no, Staatl. Mus.) avranno una funzione fonda- 
mentale nello sviluppo della pittura fiamminga 
per ì nuovi rapporti di colore che instaurano e so- 
prattutto per la loro composizione spaziale. Nei 
ritratti M. seguì invece la tradizione fiamminga 
della definizione analitica del modello attraverso 
l’energico risalto plastico chiaroscurale, creando 
autentici capolavori: Jan Carondelet (1517, Parigi, 
Louvre), Vecchi coniugi (Londra, Nat. Gall.), 
Coppia di donatori (Bruxelles, Mus. Royaux des 
Beaux-Arts). 

MAC sigla di Movimento per l’Arte Concreta, 
movimento artistico fondato a Milano nel 1948 da 
A. Soldati, B. Munari, G. Dorfles e G. Monnet: 
riunì artisti astrattisti di diversa formazione e poe- 
tica ma accomunati dal rifiuto delle tendenze po- 
stcubiste e realiste. Alla prima esposizione (Mila- 
no, Libreria Salto, 1948) furono presentate «stam- 
pe a mano» anche di S. Garau, G. Mazzon e L. 
Veronesi. Si unirono poi al gruppo, tra gli altri, E. 
Sottsass jr., L. Fontana e i romani P. Dorazio. A. 
Perilli e M. Guerrini, nonché gli esponenti dell’a- 
strattismo classico fiorentino (V. Berti, B. Brunet- 
ti, A. Monnini, G. Nativi). Dorfles. che del gruppo 
si può considerare il teorico, chiarì il senso dell'e- 
spressione «arte concreta» definendola come 
«quella tendenza dell’astrattismo che più si avvi- 
cina al costruttivismo puro. anziché rifarsi all’a- 
strazione di forme tolte a prestito dalla natura» 
(1949). precisando inoltre che al modello costrut- 
tivista poteva aggiungersi il ricorso a forme. sche- 
mi e segni «primordiali». Nella sua seconda fase. 
dai primi anni Cinquanta. il Ac spostò significati- 
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vamente la propria attenzione su architettura, ar- 
redamento e design, promuovendo l’idea, deriva- 
ta dal Bauhaus. dell integrazione delle arti. Al 
MAC SI collegarono numerosi artisti: i toscani G. 
Bertini e M. Nigro; i torinesi A. Galvano, F. 
Scroppo, A. Biglione e A. Parisot; i genovesi G. 
Allosia e P. Mesciulam: i napoletani R. Barisani, 
R. De Fusco, G. Tatafiore e A. Venditti. Nel 1954 
Il MAc si fuse con il gruppo francese Espace, rac- 
cogliendo anche l'adesione di E. Prampolini; ma 
nei secondi anni Cinquanta l'iniziale vitalità e pro- 
positività andò progressivamente esaurendosi fi- 
no allo scioglimento del gruppo nel 1959. 
Maccagnino Angelo, A. di Pietro da Siena detto 
(notizie 1439-56) pittore italiano. Di origine senese, 
è menzionato a Ferrara per la decorazione dello 
studio di Belfiore per il quale eseguì le perdute ta- 
vole con le muse Clio e Melpomence (1448-49). Al- 
tre opere attribuitegli (tra cui la Musa Erato già in 
Casa Strozzi a Firenze) ricostruiscono una persona- 
lità di formazione ancora tardogotica, aggiornata su 
Piero della Francesca, su C. Tura (col quale potreb- 
be avere collaborato alla Musa Tersicore del Mus. 
Poldi Pezzoli di Milano) e sulla pittura fiamminga. 
Maccari Cesare (Siena 1840 - Roma 1919) pittore 
italiano. Dopo un inizio come scultore, venne av- 
viato alla pittura da L. Mussini; le sue prime ope- 
re furono di ispirazione nazarena. Soggiornò a Fi- 
renze, Perugia e Venezia. dove rimase affascinato 
dal colorismo di Veronese e Tiepolo, il cui influs- 
so si coglie ancora negli affreschi della Cappella 
del Sudario per la famiglia reale a Roma (1871- 
73), città dove infine si stabilì. Per mantenersi pro- 
dusse opere da cavalletto con soggetti esotici, sen- 
timentali e scene di antica vita romana, molto ri- 
chieste dai mercanti d'arte. Tra il 1882 e l'88 de- 
corò a Roma la Sala del Senato in Palazzo Mada- 
ma, forse la sua opera più nota. Negli stessi anni si 
cimentò con decorazioni di soggetto religioso a 
Genova (chiesa della Consolazione), Imperia 
(chiesa di Porto Maurizio), Siena (chiesa di San 
Francesco). Dal 1888 al 1895 e oltre fu impegnato 
nella cupola della Basilica di Loreto con gli atfre- 
schi della Glorificazione della Vergine. Colto da 
paralisi nel 1909. lasciò incompiuti gli affreschi 
dell'aula magna del Patazzo di Giustizia a Roma. 
Maccari Mino (Siena 1898 - Roma 1989) pittore, 
incisore e scrittore italiano. Nel 1924 fondò con 
L. Longanesi «Il Selvaggio», un periodico satirico 
di cui fu il principale illustratore. dando forma a 
una pungente opposizione interna al regime f'asci- 
sta. E ancora attraverso «Il Selvaggio» si fece por- 
tavoce. tra il 1926 e il 1932, del movimento lette- 
rario e artistico di Strapaese che. in antitesi al co- 
smopolitismo di M. Bontempelli e a sostegno del- 
la politica autarchica del regime, andava propo- 
nendo la continuazione delle «Sane» tradizioni 
paesane. La sua opera. che spesso si configura co- 
me critica graffiante delle consuetudini borghesi, 
si concreta in un disegno mordente e incisivo e in 
una figurazione che si ricollega da una parte a Va- 
lori Plastici. dall'altra all'espressionismo, a J. En- 
sor. a G. Grosz ( La rotazione delle cariche, 1939; / 
promessi sposi, 1941; La romagnola, 1948: L'ipo- 
crita. 1948). 


McCarthy Paul + body art; + post human. 
Maccaruzzi Bernardino (Venezia 1728 ca - 1800) 
architetto italiano. Allievo e collaboratore di L. 
Massari, conclude la stagione dell’architettura tar- 
dobarocca a Venezia. Tra le sue opere, la facciata 
della chiesa di San Rocco, ispirata a quella della 
scuola omonima, la chiesa di San Lorenzo a Mestre 
e numerosi interventi di restauro e rifacimento. 
macchiaioli nome attribuito a un gruppo di arti- 
sti che si riunivano al Caffè Michelangelo di Fi- 
renze fra il 1855 e il 1867 e propugnavano una pit- 
tura antiaccademica atta a riprodurre «l’impres- 
sione del vero» (Fattori). Il nome fu usato in sen- 
so dispregiativo nel 1862 dal critico della «Gaz- 
zetta del popolo», che intendeva sottolineare il lo- 
ro antiaccademico rifiuto del disegno e della for- 
ma a favore dell'effetto: «macchia» è appunto 
quello stadio della pittura tradizionale in cui il pit- 
tore mette sulla tela, in un sommario abbozzo e 
senza cura dei contorni, una serie di macchie di 
colore al fine di studiare l’effetto dei toni. T. Si- 
gnorini accolse il termine in una accezione positi- 
va, e m. divenne definizione del gruppo. In realtà 
im. holiona il tradizionale chiaroscuro e dipin- 
sero per accostamenti di colore-ombra e colore- 
luce: ottennero così effetti di grande luminosità e 
di suggestiva resa atmosferica, semplificando il 
paesaggio fino alle sue strutture essenziali. L'in- 
novazione dei m. non fu tuttavia solo di carattere 
formale: essi posero fine alla tematica religiosa o 
storicista a favore della bellezza del «vero». E la 
scelta del vero non andò disgiunta da un interesse 
sociale ben definito e da un orientamento politico 
di tipo democratico. 1 m. furono del resto legati 
alla storia risorgimentale anche per avervi parte- 
cipato di persona (A. Cecioni, N. Costa, G. Fatto- 
ri, S. De Tivoli, T. Signorini, S. Lega combattero- 
no nelle campagne del 1848 e del 1859). Il movi- 
mento dei m. non fu un fatto puramente toscano: 
gli artisti che ne fecero parte provenivano da tutta 
l’Italia, avendo in comune una generica formazio- 
ne accademica. L'esperienza dei m. si inserì nel 
contesto culturale del rinnovamento delle arti fi- 
gurative in senso realista. Un apporto fondamen- 
tale fudato dai giovani meridionali di passaggio 0 
residenti a Firenze: F.S. Altamura, D. Morelli, B. 
Celentano. Nel 1855, all'Esposizione universale di 
Parigi, De Tivoli, Morelli, Altamura avevano sco- 
perto Corot e 1 pittori di Barbizon. A Firenze, che 
sotto i granduchi di Toscana godeva di un gover- 
no liberaleggiante, convergevano in quel momen- 
to da varie regioni italiane numerosi artisti: le re- 
lazioni entusiastiche di De Tivoli e Altamura 
«convertirono» il veronese V. Cabianca, C. Banti 
e Signorini, il pisano O. Borrani (che con Signori- 
ni aveva già intrapreso gli studi dal vero), poi il li- 
vornese Fattori (a Firenze dal 1846) e V. D'Anco- 
na, pesarese. Al gruppo si unì D. Martelli, critico 
lucidissimo e mecenate, che ebbe un ruolo deter- 
minante nell'elaborazione teorica insieme al ro- 
mano Costa (influenzato da Corot e operante a 
Firenze dal 1859 al 1861). a Cecioni ed E. Cecco- 
ni. Dal 1860 lavorarono a Firenze anche G. Ab- 
bat, R. Sernesi. il veneziano F. Zandomeneghi, 
poi Lepa: nel 1862 vi operò il ferrarese G. Bolclini, 
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1 «Chiostro» (1860) ca) di G. Abbati: olio su cartone, cm 19,5Xx25. Firenze, Gakeria d'Arte Moderna. 2 «Diego Martelli a 
Castiglioncello» (1866-70) di G. Fattori: olio su tavola, cen 13 X20. Milano, già Col. Jucker. 3 «La lettura» (1867) di 


S. Lega: olio su cartone applicato su tavola, coi 26,5Xx20. Bari, Pinacoteca Provinciale. 


T. Signorini: olio su tela, cm 27 XA41. Coll. priv. 


seguito nel 1868 dal concittadino G. Ciardi. L’E- 
sposizione nazionale del 1861, che raccolse a Fi- 
renze molti artisti italiani, segnò la comparsa uffi- 
ciale del realismo, anche se le opere macchialole 
erano una minoranza nella massa delle esercita- 
zioni accademiche. Dopo il 1870, quando si chiu- 
de la fase più alta della stagione dei m., Fattori, 
Lega e Signorini svilupparono un loro stile perso- 
nale dalle premesse del gruppo, mentre su un pia- 
no più generale si andò accentuando la tendenza 
a separare il realismo dei temi da quello dello sti- 
le: come conseguenza dell’intrinseca debolezza 
del fronte realista, nacquero da una parte il veri- 
smo sociale e dall'altra un facile bozzettismo de- 
scrittivo. 

Macchietti Girolamo (Firenze 1535-92) pittore 
italiano. Influenzato dai modi del Vasari, fu un 
esponente della linea più accademica e virtuosisti- 
ca del manierismo; il meglio della sua opera, auli- 
ca e raffinata, sta nella collaborazione alla decora- 
zione dello studiolo di Francesco 1 in Palazzo 
Vecchio a Firenze (Medea ed Esone, Le terme di 
Pozzuoli, 1570-72). 

McCullin Donald (Londra 1935) fotografo ingle- 
se. Realizzò i suoi primi servizi nel 1958 sulle ban- 


4 «Case al sole all'Elba» di 


de giovanili londinesi, dalle quali proveniva. Dal 
1964 lavorò come fotografo di guerra, prima a Ci- 
pro, poi in Vietnam, Biafra, Cambogia, Medio 
Oriente, Afghanistan. Ha realizzato reportages 
per i maggiori quotidiani, e in particolare per il 
«Sunday Times». Costante del suo lavoro è l’at- 
tenzione ai temi della miseria e della violenza. Tra 
i libri pubblicati: Ritorno « casa (1979). Palestinesi 
(1979), Cuori di tenebra (1980). 
MacDonald-Wright Stanton (Charlottesville, Vir- 
ginia. 1890 - Pacific Palisades, California. 1973) pit- 
tore statunitense. Allievo a New York di R. Henri. 
fu poi a Parigi dove si interessò alle teorie del co- 
lore di G. Seurat e P. Signac e al cubismo orfico di 
R. Delaunay. Con il connazionale M. Russel diede 
vita al sincromismo. interpretazione dinamica e 
tendenzialmente astratta del cubismo (Sincromia 
in verde ec arancio, 1916, Minneapolis, Walker Art 
Center). Esponente di punta del modernismo 
newyorkese degli anni Dieci, è tornato a un im- 
pianto figurativo più tradizionale dopo il 1920). 
McGarrel James (Indianapolis 193()) pittore e in- 
cisore statunitense. Ha studiato in patria. poi a 
Stoccarda. Il realismo stravolto. violentemente 
espressivo dei suoi interni con figure si stempera. 
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nei lavori più maturi, in un raffinato colorismo di 
gusto quasi secessionista (Blacktop, 1964, Torino, 
Coll. F. Bonetti; Pisces, 1972, Massa Carrara, Coll. 
M. Borrini). 

Machuca Pedro (Toledo 149) ca - Granada 
1550) architetto e pittore spagnolo. Studiò pittura 
e architettura in Italia, rientrando in patria nel 
1520 insieme al padre Jacopo Florentino. Più che 
alle opere di pittura, influenzate soprattutto dallo 
stile di Michelangelo (Madonna del Suffragio, 
1517, Madrid, Prado), la sua fama è legata alla sua 
unica realizzazione architettonica, il palazzo di 
Carlo v a Granada (progettato nel 1526; l’esecu- 
zione fu proseguita, dopo il 1550), dal figlio Luis); 
sorprendente interpretazione di temi bramante- 
schi e raffaelleschi (pianta quadrata con cortile 
circolare a due ordini, uno tuscanico e l’altro ioni- 
co), esso testimonia che M. aveva compreso ap- 
pieno le possibilità di sviluppo dell’architettura 
italiana del primo Cinquecento. 

Macip o Masip, Vicente (Valencia 1474/75 - prima 
del 1550) pittore spagnolo. Influenzato da Yàfiez 
de la Almedina e da Fernando de los Llanos, 
compì probabilmente un viaggio in Italia che lo 
portò a contatto con gli ambienti artistici toscani e 
romani, in particolare con opere di ambito raf- 
faellesco, ma anche di Fra’ Bartolomeo, di Cesare 
da Sesto e di Sebastiano del Piombo. Studi recen- 
ti consentono di considerarlo figura di primo pia- 
no del rinascimento iberico e della Scuola di Va- 
lencia in particolare, eccellente disegnatore e co- 
lorista, capace di interpretare i modelli italiani con 
grande originalità e intonazione drammatica e au- 
stera: polittico della Cattedrale di Segorbe (1528- 
30), 1 due tondi con Martirio di santa Inés e Visita- 
zione (Madrid, Prado), Battesimo di Cristo (Va- 
lencia, Cattedrale). La sua maniera venne divul- 
gata dal figlio Juan de Juanes. 

Maciunas George (Kaunas 1931 - New York 
1978) artista statunitense di origine lituana. Stu- 
dioso di arte, architettura, grafica e musicologia, 
fu il promotore e principale animatore di + 
Fluxus. Nel 1961 organizzò concerti e performan- 
ces presso la A/G Gall., di sua proprietà, con la 
partecipazione di J. Cage, G. Brecht, A. Kaprow 
e La Monte Young, battezzando in tale occasione 
il nuovo movimento. Trasferitosi in Germania, 
organizzò un tour internazionale di concerti, il 
primo dei quali fu il Festum F!uxorum di Wiesba- 
den (1962). Nel 1963 redasse il manifesto del mo- 
vimento. Rientrato a New York nel 1964, promos- 
se l'apertura di uno spazio (FluxhalI/Fluxshop) in 
Canal Street, che ospitava performances ed even- 
ti e in cui erano messi in vendita, a prezzi conte- 
nuti, multipli degli artisti e le celebri F/uxboxes, 
scatole il cui tema era suggerito da un artista, con 
etichetta e contenuti a cura di M. Dal 1964 al 1976 
pubblicò nove edizioni della rivista «v TRE». 
Mack Otto Heinz (Lollar, Hessen, 1931) artista 
tedesco. Ha studiato all'Accademia di Diissel- 
dort. conoscendovi O. Piene, con il quale costituì 
nel 1957 il Gruppo Zero di arte cinetica e pro- 
grammata. Dopo i monocromi neri e bianchi de- 
gli inizi e i lavori in alluminio ondulato, dai tardi 
anni Cinquanta si è dedicato a ricerche sulla luce 


e sul movimento (Struttura dinamica in bianco, 
1959, Berlino, Nationalgal.), realizzando sculture 
cinetiche, steli mobili e rilievi luminosi spesso in 
forma di environments. Tali ricerche sono culmi- 
nate nella sperimentazione di una colonna di luce 
vibrante nel deserto durante un soggiorno in Ma- 
rocco e Algeria (1962), nel «Progetto Sahara» di 
un giardino luminoso nel deserto (realizzato in 
parte nel 1968-69), e nelle sculture d’acqua, di lu- 
ce e di vento allestite con Piene e G. Uecker e au- 
tonomamente negli anni Settanta (serie delle A/t). 
Negli anni Ottanta è tornato alla pittura lavoran- 
do sui colori dello spettro luminoso. 

Macke A ugust (Meschede 1887 - Perthes-les-Hur- 
lus 1914) pittore tedesco. Dopo una prima forma- 
zione all'Accademia di Diisseldorf (1904-0)7) e un 
breve apprendistato presso L. Corinth a Berlino, si 
recò a Parigi nel 1907, nel 1908 e nel 1910), sco- 
prendovi, con l’opera dei nabis e di H. Matisse, le 
possibilità di un uso astratto del colore. L’incontro 
col gruppo e con le idee del Blaue Reiter (a cui 
aderì nel 1910) lo trovò dunque preparato a realiz- 
zare una trascrizione del reale in una lirica poesia 
della visione (La tempesta, 1911, Saarbriicken, 
Saarland Mus.). M. tendeva a un’arte cristallina, 
luminosa e musicale che riflettesse l'emozione di 
fronte alla bellezza della natura. L’orfismo di R. 
Delaunaye il futurismo conferirono alla sua pittu- 
ra un nuovo scatto dinamico, consentendole di co- 
gliere la vita in una insospettata quantità di rifra- 
zioni e di mobili riflessi luminosi (Gerre al lago az- 
zurro, 1913, Karlsruhe, Staatl. Kunsthalle). Nel 
1914, pochi mesi prima della immatura morte sul 
campo di battaglia, M. arricchì la sua pittura del- 
l’esperienza della luce mediterranea durante un 
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«Gente al lago azzurro» (1913): olio su tela, cm 60Xx48,5. 
Karlsruhe, Staatliche Kiwisthalle. 
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viaggio in Tunisia con P. Klee e L. Moilliet; una 
nuova felicità della visione, un ulteriore potenzia- 
mento del colore caratterizzano i bellissimi acque- 
relli dipinti dall'artista durante questo viaggio. 
McKim, Mead & White studio di architettura 
fondato nel 1879 a New York dagli architetti sta- 
tunitensi Charles Follen MacKim (Chester 
County, Pennsylvania, 1847 - Saint James, New 
York, 1909), William Rutherford Mead (Brattle- 
boro, Vermont, 1846 - Parigi 1928) e Stanford 
White (New York 1853-1906). Fu il primo studio 
di progettazione negli Stati Uniti, destinato a im- 
prontare il gusto architettonico americano nel pe- 
riodo della massima espansione urbana. Della 
lunga serie di importanti edifici pubblici, comples- 
si urbani, residenze private realizzati dall’équipe 
di M.M.&W. si ricordano: il complesso delle Vil- 
lard Houses a New York (1882), ispirato allo stile 
dei palazzi cinquecenteschi romani; la biblioteca 
di Boston (1887-92), anch'essa neorinascimentale, 
e con una profusione di decorazioni fino ad allora 
sconosciuta negli Stati Uniti, con marmi, bronzi, e 
con affreschi di P. Puvis de Chavannes e J.S. Sar- 
gent; la Taylor House, a Newport, editicio esem- 
plare di quello stile neogeorgiano che influenzò 
profondamente l’architettura domestica america- 
na del revival coloniale; l University Club di New 
York (1890), considerato da alcuni la sua opera 
migliore: infine, le modifiche alla Casa Bianca 
(1902-03); la Pierpont Morgan Library a New 
York (1903); la Pennsylvania Railroad Station 
(1904-10) demolita nel 1966. Tra le più belle rea- 
lizzazioni in Shingle Style (case costruite con assi- 
celle di legno) è celebre la Low House a Bristol, 
Rhode Island (1887). 

Mackintosh Charles Rennie (Glasgow 1868 - 
Londra 1928) architetto e designer scozzese. Stu- 
diò architettura contro il volere del padre, se- 
guendo i corsi serali all’Accademia d’arte di Gla- 
sgow e lavorando contemporaneamente nello stu- 
dio dell’architetto J. Hutchinson (1884-89). Raffi- 
nato disegnatore e lavoratore instancabile, vinse 
vari premi con progetti la cui impostazione stilisti- 
ca andava dal gotico alla rinascenza. Nel 1890 ot- 
tenne una borsa di studio per il continente; al ri- 
torno entrò come dipendente nello studio di Ho- 
neyman & Keppie, di cui in seguito divenne socio 
(1901). Legatosi con J.H. McNair, formò con lui e 
con le sorelle F. e M. MacDonald (che i due ami- 
ci avrebbero poi sposato) il gruppo The Four, i 
cui lavori (illustrazioni per libri, manifesti, incisio- 
ni e decorazioni su metallo, gesso, vetro ecc.) si af- 
fermarono per l'eleganza e l'originalità del dise- 
gno, ispirato a un simbolismo astratto e lineare. 
La serie di mobili disegnata nel 1894-95 per Guth- 
rie & Wells mostra già, nell’uso della quercia trat- 
tata al naturale e nel rilievo semplice e delicato 
delle linee, il prevalere del gusto asciutto ed ener- 
gico di M. Invitati nel {895 alla mostra delle + 
Arts and Crafts di Londra, i «quattro» vennero 
notati dal critico G. White, che dedicò loro due 
lunghi articoli sull'autorevole rivista «The Stu- 
dio». La fama di quella che fu chiamata la Scuola 
di Glasgow giunse così sul continente: alla mostra 
della Secessione di Vienna del 1900), a quella di 
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Charles Rennie Mackintosh 
Facciata della Scuola d'arte a Glasgow (1896-1909). 


Dresda del 190], all'Esposizione di Torino del 
1902, i lavori del gruppo e in particolare i mobili 
di M. suscitarono un grandissimo interesse in ar- 
chitetti europei come J. Hoffmann e J.M. Olbrich, 
già avviati in direzioni di sorprendente affinità. 

Intanto, a partire dal 1896, M. era impegnato nel- 
la progettazione e nella costruzione della nuova 
Scuola d’arte di Glasgow, ultimata nel 1909 con 
l'aggiunta della biblioteca. Costruito su un terre- 
no scosceso, l’edificio, di semplice e compatta 
pianta rettangolare, contrappone alla orizzonta- 
lità della facciata principale la verticalità delle vi- 
ste laterali, sottolineata dalle strette spaccature 
delle vetrate che illuminano il locale a due piani 
della biblioteca. Pur facendo riferimento alla tra- 
dizione costruttiva scozzese nell'uso dei materiali 
e nell’austera semplicità dell'impianto volumetri- 
co, in quest'opera M. giunge alla definizione di un 
linguaggio compositivo di profonda novità i cui 
ritmi astratti sono determinati dalla vibrata scan- 
sione delle superfici. Allo stesso periodo risalgono 
altre importanti costruzioni a Glasgow: gli uffici 
del «Daily Record» (1901): la Casa Davidson 
(1899) e la Casa Cranston (1902). di impianto tra- 
dizionale ma riccamente inventive nella trattazio- 
ne delle superfici e nel disegno dei particolari: la 
catena dei Tea Rooms per Miss Cranston. alcuni 
dei quali curati da M. solo nella decorazione in- 
terna (Buchanan Street. 1895-96: Ingram Street. 
1900-01), altri interamente progettati (Willow, 
1903-04). Lo scoppio della guerra e. successiva- 
mente, l'affermarsi di una generazione di archi- 


McLean 


tetti attenti ai problemi sociali ed economici della 
nuova realtà industriale, bloccarono lo sviluppo 
del lavoro di M. Trasferitosi a Londra (1915) con 
la moglie Margaret, M. frequentò l’ambiente arti- 
stico e teatrale di Chelsea, ma le opportunità di la- 
voro erano ormai scarse. Un suo interessante pro- 
getto per un teatro (1920) risultò troppo costoso e 
non fu eseguito. Amareggiato, l'artista si trasferì a 
Port Vendres in Francia dove si dedicò alla pittu- 
ra all’acquerello col proposito di preparare una 
grande mostra. Morì prima di aver potuto realiz- 
zarla. A causa della sua posizione «decentrata» e 
in certo senso autonoma rispetto alle correnti 
continentali dell'’+ art nouveau, la personalità di 
M. ha sempre costituito un dilemma per la critica, 
incerta se attribuire a lui o ad altri la priorità di 
certe «scoperte» figurative. In particolare, sono 
scarsamente documentati e di difficile decifrazio- 
ne i rapporti intercorsi tra M. e il filone franco- 
belga dell'art nouveau (H. Van de Velde). Certi e 
di evidente rilievo sono invece i rapporti fra la ri- 
cerca di M. e quella di contemporanei pittori in- 
glesi come A. Beardsley, i preraftaelliti in genere, 
Ch.F.A. Voysey e J. Toorop, le cui sottili stilizza- 
zioni M. tradusse in termini architettonici non 
tanto attraverso clamorose innovazioni tipologi- 
che (l'impianto dei suoi edifici è relativamente 
tradizionale), quanto attraverso una modulazio- 
ne delle superfici e delle luci, che si risolve in ar- 
moniosi ritmi spaziali. La sua concezione dell’ar- 
chitettura come progetto totale esteso anche ai 
minimi dettagli degli interni, inserisce pienamente 
la sua opera nel clima del + Movimento moderno. 
McLean Richard + iperrealismo. 

MacLow Jackson + Fluxus. 

Mackmurdo Arthur Heygate (Londra 1851 - 
Wickham Bishops 1942) architetto e designer in- 
glese. Dopo gli studi alla Ruskin School of Art di 
Oxford e un viaggio in Italia (1874) con J. Ruskin, 
iniziò la sua attività a Londra. Fondatore della 
Century Guild (1882), associazione di artigiani e 
designers che si proponeva, come le Arts and 
Crafts, la riqualificazione dell’oggetto d'uso, fu il 
principale animatore di «The Hobby Horse», un 
periodico nato nel 1884 che sosteneva una sorta di 
mediazione tra il gusto medievaleggiante di W 
Morris e quello dell'art nouveau. Tra le sue opere, 
oltre a una serie di decorazioni e disegni di gusto 
preraftaellita per carte da parati, stoffe, oggetti 
d'arredamento e soprammobili, ricordiamo due 
case a Bush Hill Park, Enfield (1873-83), che sot- 
tolineando le linee e i ricorsi orizzontali si stacca- 
no dall’architettura tradizionale delle case di cam- 
pagna inglesi. nonché, a Londra, Mempes House 
(1899), con finestre a nastro verticale, e il Savoy 
Hotel (1889). quest'ultimo progettato in collabo- 
razione con H. Horne. 

McManus George (Saint Louis, Missouri. 1884 - 
Santa Monica, California, 1954) disegnatore sta- 
tunitense. Giovanissimo, creò la sua prima stri- 
scia. Alma & Oliver, per il «St. Louis Republic». 
A New York dal 1904. lavorò prima per «The 
World» di J. Pulitzer, poi per il «Journal Ameri- 
can» di W.R. Hearst. per il quale nel 1913 inventò 
la sua storia di maggior successo, Bringing Up 
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Father. Sofisticato nella grafica che annunciava 
l’art déco, il fumetto raccontava le umoristiche vi- 
cende di una coppia di origine irlandese (come lo 
stesso M.) arricchitasi negli Stati Uniti. | due per- 
sonaggi, il moderatamente trasgressivo Jiggs e la 
sensata Maggie, incontrarono altrettanta fortuna 
nelle numerosissime traduzioni in tutto il mondo 
(in Italia come Arcibaldo e Petronilla). 

Macrino d’Alba (n. Alba, notizie 1495-1528) pit- 
tore italiano. Partito da una educazione foppesca, | 
con echi del Bergognone, attinse ecletticamente | 
all’arte dell'Italia centrale, accostandosi in partico- 
lare, nel corso di un probabile soggiorno romano, | 
al Pinturicchio. La sua prima opera nota è un trit- 
tico del 1495 con La Madonna, il Figlio e quattro 
santi (Torino, Mus. Civ. di Arte Antica), cui segui- 
rono il polittico per la Certosa di Pavia (1496, ora 
al Mus. della Certosa), la pala per la Certosa di 
Acqui (1498, Torino, Gall. Sabauda) e il trittico 
dell'abbazia di Lucedio presso Tortona (1499). 
Tra i dipinti più tardi, che rivelano intervenuti con- 
tatti con Leonardo, sono da ricordare il Polittico 
del Santuario di Crea (1503), dove si conservano 
anche i piccoli ritratti di Anna di Alengon e di Gu- | 
glielmo 1x Paleologo, la Madonna e santi del Muni- 
cipio di Alba (1501) e la Natività (1508, Alba, San 
Giovanni Battista), in cui le precedenti secchezze e 
acerbità di esecuzione cedono a un maggior respi- 

ro compositivo e a toni di più intima umanità. 
Maderno Carlo (Capolago, Canton Ticino, 1556 - 
Roma 1629) architetto italiano. Chiamato a Ro- 

ma dallo zio D. Fontana, lavorò dapprima come 
scalpellino e stuccatore. La sua prima opera ar- 
chitettonica importante è la facciata di Santa Su- 
sanna (1595-1603), che si richiama alla manieristi- 

ca facciata della chiesa del Gesù, ma annuncia il 
barocco nell’andamento più mosso e chiaroscura- 

to degli elementi aggettanti. Sotto il pontificato di 
Paolo v, M. — personalità chiave del momento per 

la sua capacità di aprire la strada al rinnovamento 
dell’architettura — vinse il concorso per il comple- 
tamento di San Pietro. Si trattava di trasformare 

la pianta centrale, voluta da Michelangelo, in 
pianta longitudinale, tornando allo schema più 
tradizionale delle basiliche, e di costruire la fac- 
ciata del tempio (1607-12). La soluzione di M. fu 
necessariamente un compromesso, che non pote- 

va non danneggiare l’organicità del progetto mi- 
chelangiolesco. Benché la facciata sia sviluppata il 
più possibile in larghezza anziché in altezza, la cu- 
pola emerge solo parzialmente e resta relega 
sullo sfondo. A_M. va comunque riconosciuta 
merito di avere operato con grande dacia dé 


Roma 1636) scultore ital and Fu daria re- 
stauratore di statue antiche, alcune delle quali ri- 
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«Santa Cecilia» (1600): marmo. Roma, Santa Cecilia in 
Trastevere. 


produsse in bronzo; bronzeo è anche il suo Erco- 
le e Anteo, replicato più volte, e il cui modello in 
terracotta è alla Ca” d'Oro a Venezia. La cono- 
scenza dell’arte classica lo aiutò nella realizzazio- 
ne della sua opera più significativa, la Santa Ceci- 
lia, nella chiesa omonima in Trastevere a Roma, 
commissionatagli dal cardinale Sfondrato che nel- 
la chiesa aveva trovato il corpo della santa (1599): 
M. lo riprodusse nelle stesse dimensioni e nella 
stessa posa in cui era stato rinvenuto, e il rilievo 
venne collocato in una nicchia di marmo nero sot- 
to l’altare maggiore. L’originalità della soluzione 
e il naturalistico abbandono della posa ebbero un 
seguito nella scultura barocca, anche se tale esito 
rappresentò un caso isolato nella produzione clas- 
sicheggiante dell’artista. 

Madrazo Federico de (Roma 1815 - Madrid 
1894) pittore spagnolo. Educato all'arte dal padre 
e talento precoce, nel 1833 compì un primo viag- 
gio a Parigi dove conobbe J.-A.-D. Ingres; per suo 
tramite nel 1837-39 ebbe l’incarico di dipingere 
Goffredo di Buglione per il castello di Versailles. 
Nel 184()-42 soggiornò a Roma e si interessò alla 
pittura nazarena. Di tale incontro si coglie l’eco 
nelle Tre Marie al sepolcro (Madrid, Palazzo Rea- 
le), opera lodata da Ingres e Overbeck. Poco do- 
po fece ritorno definitivamente a Madrid e si de- 
dicò quasi esclusivamente al ritratto eseguendo 
oltre 600 dipinti. Pittore versatile, adottò moduli 
aulici ingresiani per i ritratti di corte (/sabella #; 
Alfonso x11) e dell’aristocrazia, mentre nella raffi- 
gurazione di personaggi del mondo delle lettere, 
dell’arte e del teatro proseguì la tradizione del ri- 
tratto psicologico spagnolo ( Eduardo Rosols; Ca- 
rolina Coronado, entrambi Madrid, Prado). 
Maekawa Kunio (Niigata 1905 - Tokyo 1986) ar- 
chitetto giapponese. Ha avuto una parte fonda- 
mentale nel superamento in senso razionalista 
delle tradizioni costruttive locali. Le sue architet- 
ture sono caratterizzate da un uso aggressivo. de- 
rivante dalla lezione di Le Corbusier, del cemento 
armato (Centro culturale a Fukushima, 1958; 
Università Gakushuin a Tokio, 1960: Metropoli- 
tan Festival Hall a Tokyo, 1961: Musco di Arte 
Asiatica a Colonia, 1977). 

Maelwael Jean + Maloucl. 

maeniana partiture orizzontali che, nel teatro ro- 
mano, sostenevano i diversi ordini di gradinate in 


Maestro dei Mesi di Ferrara 


cui era suddivisa la cavca, destinata al pubblico, e 
che portavano ai vomitoria, aperture coperte da 
una volta che conducevano all’esterno. 

Maes Nicolaes (Dordrecht 1634 - Amsterdam 
1693) pitiore olandese. Allievo di Rembrandt 
(1648-50), si ispirò anche a P. de Hooch c alla pit- 
tura fiamminga, che conobbe durante un suo sog- 
giorno ad Anversa intorno al 1665. Si specializzò 
in scene di genere, per lo più silenziosi interni con 
figure femminili (// Benedicite, Parigi, Louvre; 
Giovane donna alla finestra e La filatrice, Amster- 
dam, Rijksmus.); ma fu più originale e vigoroso 
nei ritratti, singoli e di gruppo (Ritratto d'uomo, 
Bruxelles, Mus. Royaux des Beaux-Arts, già attri- 
buito a Vermeer). 

maestà dipinto raffigurante la Madonna seduta 
in trono circondata da angeli e santi. 

Maestro Bertram o B. von Minden ( Minden 1345 
ca - Amburgo 1415) pittore e scultore tedesco. Fu 
attivo ad Amburgo dal 1367 al 1415. Nel 1375 la- 
vorò a Lubecca per le feste in onore di Carlo Iv di 
Boemia, mentre nel 1390) si recò in pellegrinaggio 
a Roma. E autore dei pannelli e delle sculture del- 
l’altare di Grabow (1379-83, Amburgo, Kunsthal- 
le) e del polittico della Vergine di Harvestehude 
(1390 ca, Amburgo, Kunsthalle), mentre opere di 
bottega sono considerati gli altari della Passione 
(Hannover, Mus.) e di Buxtehude (Amburgo, 
Kunsthalle). Formatosi probabilmente in rappor- 
to con l’arte boema, creò figure di grande monu- 
mentalità e risalto plastico, manifestando anche 
forte attenzione ai rapporti spaziali. La sua opera 
ebbe vasta, anche se non duratura risonanza in nu- 
merosi centri della Germania settentrionale. 
Maestro degli Angeli Ribelli (attivo ad Avigno- 
ne verso il 1340) pittore italiano. Con questo no- 
me viene indicato l’ignoto autore di una tavoletta 
dipinta sulle due facce con la Caduta degli angeli 
ribelli e V Elemosina di san Martino (Parigi, Lou- 
vre), eccezionale sia sul piano iconografico e com- 
positivo sia su quello dell'esecuzione. Databile 
verso il 1340), l’opera rivela un’altissima persona- 
lità cresciuta sui modi di A. Lorenzetti e soprat- 
tutto di S. Martini, con il quale anzi le affinità so- 
no tali che, secondo una recente ipotesi, il dipinto 
potrebbe addirittura essere attribuito alla fase 
estrema dell'attività avignonese di Simone. 
Maestro dei Crocifissi Blu (seconda metà del 
sec. XIII) pittore italiano. Con questo nome è iden- 
tificato l’autore di due Croci (Assisi, Tesoro di 
San Francesco e Colonia, Wallraf-Richartz Mus.) 
caratterizzate dall'uso di un blu squillante nei 
panneggi e nei dettagli ornamentali. Attivo tra 
l'Umbria, le Marche e l'Emilia, rielaborò in modo 
squisito le lezioni di Giunta. Cimabue e del Mae- 
stro di San Francesco. Tra le altre opere gli ven- 
gono assegnate una Croce a Faenza (Pin. Comu- 
nale), un’altra a Camerino (Cassa di Risparmio) e 
una Crocifissione a Boston (Mus. of Fine Arts). 
Maestro dei Mesi di Ferrara (attivo nella prima 
metà del sec. xii) scultore italiano. Viene così 
chiamato dalle sculture allegoriche raffiguranti i 
Mesi, smontate da un portale della Cattedrale fer- 
rarese e conservate nell’attiguo museo. l'artista di 
ascendenza antelamica cui toccano probabilmen- 
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te anche 1 rilievi con il Sogno e 
Magi della lunetta di San Mercuriale a Forlì (en- 
trambe le opere sono databili intorno al 1230). 
Per la straordinaria sensibilità, ormai gotica, con 
cui il suo modellato si traduce in dettagliata inda- 
gine naturalistica, liberandosi via via da ogni rigi- 
dezza, è da annoverare fra gli scultori più origina- 
li e innovatori del primo Duecento italiano. 
Maestro dei Mesi di Trento (inizi del sec. xv) 
pittore italiano. Con questo nome convenzionale 
viene indicato l'artista che, entro il 1410), affrescò 
per il principe-vescovo Georg von Liechtenstein il 
ciclo dei Mesi nella Torre dell'Aquila del Castello 
del Buonconsiglio a Trento. Variamente identifi- 
cato con artisti veronesi, austriaci e boemi, il M., 
indubbiamente ben aggiornato sulla cultura goti- 
ca d'oltralpe e sulla produzione miniaturistica 
lombarda. è capace di squisiti racconti cortesi am- 
bientati in una natura attentamente indagata. 
Maestro dei Privilegi (Maiorca, notizie 1330-50) 
ca) pittore e miniatore spagnolo. Anonimo espo- 
nente della corrente artistica italianizzante affer- 
matasi nel regno di Maiorca nella prima metà del 
sec. xIv, prende nome dal Libre dels Privilegis de 
Mallorca (Palma di Maiorca, Archivio), da lu mi- 
niato nel 1334. A quest'opera seguirono nel 1337 
le miniature del codice delle Leggi palatine di 
Maiorca (Bruxelles, Bibliothèque Royale), deci- 
samente influenzate dalla pittura senese come i 
due polittici di Santa Eulalia e di San Quiteria che 
gli sono stati attribuiti (Palma di Maiorca, Mus. 
della Cattedrale e Mus. Civ.). 

Maestro del Bambino Vispo (prima metà del 
sec. xv) pittore spagnolo. Le complesse congiun- 
ture tosco-iberiche evidenti nelle sue opere (in 
particolare nella Morte della Vergine, Filadelfia, 
Mus. of Art, Johnson Coll.; in un’anta d'altare con 
i Santi Lorenzo, Maddalena e il cardinal Acciaioli, 
databile al 1404-07, al Bodemus. di Berlino, pro- 
veniente dal Duomo di Firenze; nella Madonna 
col Bambino, Oxford, Christ Church, ispirata ai 
modi di Lorenzo Monaco) lasciano tuttora aperta 
la discussione sulla fisionomia di questo anonimo 
artista, da alcuni studiosi identiticato con Miguel 
Alcahiz, attivo a Valencia e a Maiorca tra il 1421 e 

il 1434, da altri, più recentemente, con G. Starnina, 
di cui il Vasari menziona un soggiorno in Spagna, 
a Valencia, tra il 1398 e il 1403. L'identiticazione 
con lo Starnina consentirebbe di retrodatare il 
gruppo di opere al primo decennio del sec. xv. In 
favore dell'identificazione con l'Alcaniz, R. Lon- 
ghi ha formulato l'ipotesi di un soggiorno fiorenti- 
no di quest'ultimo nel primo decennio del secolo. 
Maestro del Bigallo (attivo a Firenze nella prima 
metà del sec. x111) pittore italiano. Le prime opere 
di questo anonimo artista. come la Croce nel Mus. 
del Bigallo (presumibilmente del 1244), manife- 
stano un grafismo assai incisivo, perduto nella 
produzione più tarda a vantaggio di un accentua- 
to plasticismo che richiama Giunta Pisano (Croci- 
fisso. Roma. Gall. Naz. di Arte Antica: Madonna, 
Firenze, Coll. Acton: San Zanobi in trono e suc 
storie, Firenze. Mus. dell'Opera del Duomo, con 
intervento di collaboratori). 

Maestro del Castello della Manta (sec. xv) pitto- 
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Maestro del Castello della Manta 
«Le nove eroine»: particolare degli affreschi nella sala 
baronale del Castello della Manta, presso Saluzzo. 


re italiano. Identificato da alcuni in passato con G. 
Jaquerio (ipotesi ormai rifiutata dalla critica più re- 
cente), da altri con un pittore della sua scuola 0 
con J. Bapteur, è autore di uno dei più importanti 
cicli protani del primo Quattrocento piemontese: 
gli affreschi della sala baronale del castello trecen- 
tesco della Manta (Saluzzo), raffiguranti, nello sti- 
le raffinato del gotico internazionale, 18 personag- 
gi del romanzo /! cavaliere errante (I nove prodi e 
Le nove eroine) e una scena di intonazione fanta- 
stica e popolaresca: La fontana della giovinezza. 
Maestro del Chiostro degli Aranci (prima metà 
del sec. xv) pittore attivo a Firenze. Così viene de- 
nominato l’autore del vasto e notevole ciclo (Storie 
di san Benedetto) affrescato nel Chiostro degli 
Aranci presso la chiesa di Badia a Firenze, varia- 
mente collegato all'ambito di Masaccio, Domenico 
Veneziano e soprattutto dell’Angelico, e attribuito 
fra gli altri ad Andrea di Giusto e al Maestro della 
Natività di Castello. Benché non condivisa da tutti 
gli studiosi, prevalente è la tendenza a identificarlo 
col portoghese Giovanni di Consalvo (già attivo a 
Firenze nel 1435 in collaborazione con Z. Strozzi), 
che per spese legate alla decorazione del chiostro 
ricevette alcuni pagamenti nel 1436-39. 

Maestro del Codice di san Giorgio (prima metà 
del sec. xIv) pittore e miniatore italiano. Di proba- 
bile origine fiorentina, riprese motivi da opere 
giottesche, ma interpretandoli in chiave preziosa- 
mente decorativa, secondo stilemi che rimandano 
ai modi lineari e cromatici della pittura gotica fran- 
cese e all'arte di S. Martini, particolarmente evi- 
denti nelle miniature del Codice di san Giorgio 
(Biblioteca Apostolica Vaticana) da lui decorato 
per il cardinale Jacopo Stefaneschi. AI suo catalo- 
go è stata ricondotta una serie di opere di altissima 
qualità. databili al terzo decennio del secolo (Mae- 
stà, Firenze. sagrestia della chiesa del Carmine: due 
pontificali, Parigi. Bibliothèque Nat.; un messale, 
New York, Pierpont Morgan Library; dittico con 
la Crocifissione e la Deposizione, New York. Me- 
tropolitan Mus.; dittico con l'Incoronazione della 
Vergine e il Noli me tangere, Firenze, Bargello). 
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Maestro del Coro di Sant'Agostino (attivo a 
Rimini nel secondo decennio del sec. xIv) pittore 
italiano. E l’autore degli affreschi con Cristo in 
gloria e Storie di san Giovanni Evangelista (1315- 
18 ca) che adornano Il coro della chiesa di Sant A- 
gostino a Rimini. Il ciclo mostra fortissime affi- 
nità, ma non identità di mano, con il Giudizio uni- 
versale dipinto da Giovanni da Rimini sull'arco 
trionfale della stessa chiesa; è stata perciò avanza- 
ta l’ipotesi che l’artista fosse un esponente di spic- 
co della bottega di Giovanni, come per esempio il 
fratello Zangolus, noto dai documenti ma di cui 
non resta nessuna opera certa. 

Maestro del Cueur d’amour espris o Maestro 
del re Renato d'Angiò (1440-70 ca) miniatore fran- 
cese. A utore delle miniature che illustrano il Livre 
du Cueur d'amour espris (1457, Vienna, Osterrei- 
chische Nationalbibliothek) secondo gli studi di O. 
Picht potrebbe essere identiticato con l’autore del 
testo, Renato d'Angiò, conte di Provenza e re di Si- 
cilia. L'ipotesi è avvalorata dall’assoluta singolarità 
delle miniature, dove, accanto alla minuzia fiam- 
minga della resa del naturale, i problemi della luce 
sono indagati con un interesse che mira non tanto 
alla resa tecnica dell’effetto, quanto a restituire l’at- 
mosfera poetica e fiabesca della narrazione. Un'al- 
tra proposta vorrebbe identificarlo con Barthé- 
lemy d'Eyck, a lungo attivo per il re Renato, e far- 
ne un'unica personalità artistica con il + Maestro 
dell’ Annunciazione di Aix. Alla stessa mano sono 
riferite le miniature di una Théséide (Vienna, 
Osterreichische Nationalbibliothek) e del Livre des 
Tournois (1460-65 ca, Parigi, Bibliothèque Nat.). 
Maestro del duca di Bedford o Maestro delle 
Ore di Bedford (primi decenni del sec. xv) minia- 
tore francese. Personalità di spicco all’interno di 
una bottega di miniatori attiva probabilmente a 
Parigi, è l’autore delle miniature del Libro d'Ore 
(Londra, British Mus.) e del Breviario di Sali- 
sbury (Parigi, Bibliothèque Nat.), entrambi ese- 
guiti per Giovanni di Lancaster, duca di Bedford, 
e affini, per il loro raffinato colorismo, ai modi del 
Maestro di Boucicaut (artista col quale collaborò 
al Breviario della Biblioteca Municipale di Chà- 
teauroux) e dei fratelli Limbourg. 

Maestro del Farneto (attivo tra la fine del sec. xHI 
e l’inizio del xiv) pittore italiano. Seguace del Mae- 
stro di san Francesco, prende nome dal paliotto 
con la Madonna col Bambino e Storie della Passio- 
ne proveniente dal convento francescano di Farne- 
te (Perugia, Gall. Naz. dell'Umbria), cui la critica 
ha accostato altre opere, tra le quali una Madonna 
col Bambino (Assisi, Convento di San Damiano) e 
una parte degli affreschi della Sala dei Notari nel 
Palazzo dei Priori di Perugia. E considerato il mag- 
giore maestro umbro della fine del Duecento, nel- 
la cui opera i ricordi locali si fondono con la forza 
espressiva di Cimabue e con suggestioni tratte da- 
gli affreschi romani e giotteschi di Assisi. 

Maestro del Guiron le Courtois (seconda metà 
del sec. xtv) miniatore italiano. Artista probabil- 
mente lombardo, secondo l'ipotesi formulata da P. 
Toesca nel 1912 e avallata ancora oggi, illustrò 
(1380 ca) il manoscritto da cui prende il nome (Pa- 
rigi, Bibliothèque Nat.). L'opera, in cui si ravvisano 


Maestro dell’Altare di Aquisgrana 


anche accenti veneti e indiscussi apporti francesi, è 
un tipico esempio della cultura figurativa tardogo- 
tica nell’attento studio della natura e nell’eleganza 
del racconto, elementi che ritornano in un codice di 
Valerio Massimo che pure gli è attribuito con cer- 
tezza (1377, Bologna, Biblioteca Universitaria). 
Maestro della Certosa di Chiaravalle (metà del 
sec. XIV) pittore italiano. Le origini di questo ano- 
nimo artista, cui spetta l'affresco con la Vergine as- 
sunta accanto al Cristo tra angeli nel tiburio del- 
l'abbazia di Chiaravalle, sono tuttora dibattute, 
come pure quelle degli altri tre maestri che lo af- 
fiancarono nell’impresa decorativa. Da alcuni col- 
legato alla cultura lombarda, da altri a quella to- 
scana, gli è stata attribuita (Longhi, 1940) anche la 
perduta Assunta affrescata nel Camposanto pisa- 
no: ma l’ipotesi non è concordemente accettata. 
Modellatore sensibile, il M. privilegia l’uso di tinte 
tenui e delicate che esaltano l'armonia delle linee. 
Maestro della Leggenda di santa Caterina (at- 
tivo nell'ultimo quarto del sec. xv) pittore fiam- 
mingo. Fedele seguace di R. Van der Weyden, 
identificato anche con suo figlio Pieter e così de- 
nominato da una tavola con la Leggenda di santa 
Caterina (Bruxelles, coll. priv.), è l’autore di un 
trittico con La moltiplicazione dei pani e dei pesci 
(Melbourne, Nat. Gall. of Victoria) e di due pan- 
nelli (Consegna delle chiavi a san Pietro e Visita- 
zione col ritratto del committente) dipinti per il 
Duomo di Chieri (ora a Colonia, Wallraf-Ri- 
chartz Mus.) commissionati dal banchiere pie- 
montese Claudio Villa (della stessa famiglia che 
aveva commissionato a Van der Weyden il trittico 
di cui si conservano a Torino, Gall. Sabauda, gli 
sportelli). Dell’altare di Chieri facevano parte an- 
che due pannelli con Storie di Giobbe, pure con- 
servati a Colonia, opera di un altro stretto segua- 
ce di Van der Weyden, detto Maestro della Leg- 
genda di santa Barbara da un trittico diviso fra i 
Mus. Royaux de Beaux-Arts di Bruxelles e la cap- 
pella del Sacro Sangue a Bruges. 

Maestro della Leggenda di sant’Orsola (1480- 
1510 ca) pittore tedesco. E il nome convenzionale 
dato all'autore di un grandioso paliotto in 19 pan- 
nelli con la Leggenda di sant'Orsola (1495-1500 ca), 
in parte conservato nel Wallraf-Richartz Mus. di 
Colonia (il resto è smembrato tra varie collezioni a 
Norimberga, Londra, Bonn, Parigi), attorno a cui 
sono state raggruppate altre opere (Stigmate di san 
Francesco, Colonia, Wallraf-Richartz Mus.). Atti- 
vo a Colonia, l'artista risente dell’opera di maestri 
fiamminghi come H. Memling e H. Van der Goes 
nella delicata eleganza compositiva e nell’uso sa- 
piente di una luce morbida e soffusa. 

Maestro dell’Altare di Aquisgrana (attivo tra la 
fine del sec. xv e il principio del xvi) pittore tede- 
sco. Considerato una delle maggiori personalità 
artistiche presenti a Colonia sullo scorcio del 
Quattrocento, deriva il nome da un altare a spor- 
telli con la Crocifissione ora nel Mus. di A quisgra- 
na, ma dipinta per la chiesa dei Carmelitani di Co- 
lonia, contraddistinta da modi vivacemente 
espressivi che si collegano da un lato a quelli del 
Maestro dell’ Altare di san Bartolomeo e dall’al- 
tro al gusto dei primi manieristi di Anversa. A Itre 


Maestro dell’Altare di san Bartolomeo 


sue opere sono nella Walker Art Gall. di Liver- 
pool e nell’Alte Pin. di Monaco. 

Maestro dell’Altare di san Bartolomeo (attivo 
a Colonia tra il 1470) ca e il 1510)) pittore probabil- 
mente originario dei Paesi Bassi. Tra i protagoni- 
sti dell'ultima fase della raflinatissima cultura fi- 
gurativa tardogotica a Colonia, prende il nome 
con cui è noto da un polittico già nella chiesa di 
Santa Colomba a Colonia, ora conservato in gran 
parte nell’Alte Pin. di Monaco (due pannelli sono 
nel Mus. di Magonza e nella Nat. Gall. di Lon- 
dra). Tra le altre opere che gli sono state attribui- 
te, riconoscibili per l’accesa fantasia cromatica, la 
corposa definizione plastica e il rovello lineare, 
Trittico di san Tommaso (Colonia, Wallraf-Ri- 
chartz Mus.), Deposizione dalla croce (Parigi, 
Louvre), Adorazione dei Magi e Vergine con il 
Bambino e sant Anna (Monaco, Alte Pin.). 
Maestro dell’Altare di Wittingau +» Maestro di 
Trebof. 

Maestro della Maddalena (attivo a Firenze nella 
seconda metà del sec. x1i1) pittore italiano. Nume- 
rose le opere che gli vengono attribuite, ma non 
ancora chiarito il loro ordine cronologico. Contat- 
ti con artisti come Meliore e Coppo di Marcovaldo 
e la conoscenza del neoellenismo bizantino sono 
evidenti nelle tavole con San Luca e con Santa 
Maria Maddalena e storie della sua vita (Firenze, 
Gall. dell’Acc.), che denunciano anche stretti rap- 
porti con i mosaici del battistero fiorentino. 
Maestro della Madonna del Carmine (attivo a 
Firenze nella seconda metà del sec. x111) pittore ita- 
liano. Già denominato Maestro della sant Agata 
dal soggetto di uno stendardo conservato nel Mus. 
dell'Opera del Duomo di Firenze, è l’autore della 
Madonna col Bambino della Cappella Brancacci 
al Carmine (da cui la sua denominazione) e di una 
Madonna col Bambino ora al Mus. Russo di San 
Pietroburgo. Si tratta del principale esponente del- 
la corrente bizantineggiante alfermatasi nella pit- 
tura fiorentina del terzo quarto del sec. xl, in li- 
nea con i modi di Coppo di Marcovaldo. 


704 


Maestro dell'Annunciazione di Aix 
«Annunciazione» (1443-45): pannello 
centrale, olio su tavola, cm 155 X 176. 
Aix-en-Provence, chiesa della 
Maddalena, 


Maestro della Madonna Straus (Firenze, noti- 
zie dal 1385 al 1415) pittore italiano. Inserito nel- 
la tradizione neogiottesca di fine Trecento, av- 
vertì influssi determinanti della cultura tardogoti- 
ca che fa capo a Lorenzo Monaco. Oltre all'An- 
nunciazione (Firenze, Gall. dell’Acc.) e alla Ma- 
donna col Bambino (già Coll. Straus, oggi al Mus. 
di Houston, Texas), gli vengono attribuiti, fra l’al- 
tro, un'/Incoronazione della Vergine (Firenze, 
Gall. dello Spedale degli Innocenti) e un Vir Do- 
lorum (1405, Varsavia, Muz. Narodowe), la sua 
unica opera datata. 

Maestro della Natività di Castello (attivo nel 
1445-75 ca) pittore italiano. Seguace di Domenico 
Veneziano e di Filippo Lippi, deriva il nome da un 
dipinto con la Vergine adorante il Bambino (Firen- 
ze, Gall. dell’Acc.) proveniente dalla chiesa di Ca- 
stello, a cui è stata collegata un’ampia serie di va- 
riazioni sullo stesso tema (Cambridge, Fitzwilliam 
Mus.; Baltimora, Walters Art Gall.) che si scalano 
entro un trentennio e rivelano la costante volontà 
di aggiornamento sui più significativi esempi della 
pittura fiorentina, dal Lippi al Botticelli. 

Maestro del Lancelot (seconda metà del sec. 
XIV) miniatore italiano. Forse lombardo, è autore, 
con ampio intervento di collaboratori, delle illu- 
strazioni (1380 ca) del Lancelot du Lac apparte- 
nuto alla Biblioteca Viscontea di Pavia e portato 
in Francia da Luigi xi nel 1499 (Parigi, Bibliothè- 
que Nat.). Gli sono attribuiti anche un sontuoso 
esemplare di Vacuinum sanitatis e le illustrazioni 
del Codice Smith-Lesovétf 22 (entrambi a Parigi, 
Bibliothèque Nat.). Le sue raffinate scelte croma- 
tiche e iconografiche lo collocano tra i maestri 
dello stile tardogotico. 

Maestro dell’Annunciazione di Aix (prima metà 
del sec. xv) pittore francese. E autore di una gran- 
de pala per la chiesa di Saint-Sauveur ad Aix-en- 
Provence. dipinta tra il 1443 e il ‘45 e ora smem- 
brata: il pannello centrale con l'Annunciazione è 
nella chiesa della Maddalena di Aix-en-Provence, 
gli scomparti laterali coi profeti Geremia e Isaia 
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Maestro della santa Parentela 


sono a Bruxelles (Mus. Royaux des Beaux-Arts) e 
a Rotterdam (Mus. Boymans-Van Beuningen; 
una Natura morta di libri, ora ad Amsterdam, 
Rijksmus., faceva parte di questo pannello). Imita- 
tore dei fiamminghi (J. Van Eyck, K. Campin) nel- 
le sontuose stesure pittoriche e nella rappresenta- 
zione degli oggetti, specie nelle splendide nature 
morte dei pannelli, it M. si distingue per il vigore 
plastico del modellato (con evidenti derivazioni 
borgognone) e per il valore dato alla luce intensa 
che unifica spazio e figure, denunciando la sua cul- 
tura provenzale e i rapporti con la Scuola di Avi- 
gnone. Tra le proposte di identificazione, la più 
convincente è quella con Barthélemy d’Eyck, pit- 
tore fiammingo attivo alla corte di re Renato 
d’Angiò e documentato ad Aix nel 1444. 
Maestro dell’Annunciazione Gardner + Pier- 
matteo d'Amelia. 

Maestro dell’Annunciazione Ludlow (Venezia ?, 
prima metà del sec. xv) pittore italiano. E l’anoni- 
mo autore di una preziosissima Annunciazione 
(già Ludlow Coll. a Londra, oggi Wernher Coll. a 
Luton Hoo, Bedfordshire), da alcuni variamente 
identificato conartisti minori di area marchigiana 
quali Jacopo Moranzon, Leonardo Bellini, Gero- 
lamo di Giovanni da Camerino e altri. Artista 
estremamente raffinato, gli sono fra l’altro attri- 
buiti i frammenti di un polittico con due ordini di 
Santi nella Gall. Naz. di Praga, e tre Madonne col 
Bambino. In quella conservata a La Spezia (Coll. 
A. Lia) i modi di Gentile da Fabriano si fondono 
con quelli di J. Bellini e di Antonio Vivarini. 
Maestro della Pala Sforzesca (Lombardia, no- 
tizie 1480) ca - 1520) pittore italiano. E il nome 
convenzionale attribuito all’artista che eseguì, nel 
1494, la Madonna e santi con ritratti di Ludovico il 
Moro e dei suoi familiari ( Pala Sforzesca) conser- 
vata a Milano (Brera). E rimasto anonimo per il 
fallimento di tutti i tentativi d’identificarlo con 
personalità già note quali V. Foppa, Bernardino 
de’ Conti, F. Napoletano e altri. Nella Pala Sfor- 
zesca si leggono chiari riferimenti leonardeschi, 
ma calati in una più antica struttura lombarda 
(Foppa, Bergognone, Butinone). Attorno a que- 
st'opera è stato radunato un corpus di tavole, af- 
freschi, disegni, i più antichi dei quali, verso il 
1480, esemplificano gli esordi del pittore tra Fop- 
pa e Butinone (Salvator Mundi, Cambridge, 
Fitzwilliam Mus. Madonna con Bambino, Balti- 
mora. Walters Art Gall.), prima della svolta nel- 
l'ambito del leonardismo (ovali con Apostoli, Mi- 
lano, Castello Sforzesco). Anche nelle opere più 
tarde il M. non perde il suo ancoraggio alla tradi- 
zione lombarda, dichiarando, perfino nel paesag- 
gio, debiti verso l’arte ferrarese (affreschi con Cro- 
cifissione e santi, Annone Brianza, San Giorgio). 
Maestro della Passione di Bruges (attivo nella 
prima metà del sec. xvi) pittore fiammingo. E 
l’autore di un importante polittico con Scene della 
Passione di Cristo nella chiesa del Santo Salvatore 
a Bruges, che manifesta una complessa cultura fi- 
gurativa e derivazioni da dipinti di H. Memling e 
da incisioni di A. Diirer e di M. Schongauer. 
Maestro della Passione di Darmstadt (metà 
del sec. xv) pittore di probabile origine tedesca. 


Attivo soprattutto nella regione del medio Reno, 
prende nome da due ante di polittico ( Cristo sulla 
via del Calvario e Crocifissione) conservati al- 
l’Hessisches Landesmus. di Darmstadt, a cui sono 
state collegate altre opere, fra cui in particolare 
una Crocifissione (Bad Orb, Parrocchiale) e vari 
scomparti di polittico (divisi fra i musei di Zurigo, 
Stoccarda, Monaco e Digione) provenienti da un 
complesso originariamente nella chiesa cistercien- 
se di Baindt (uo di Costanza), dipinti tutti che 
attestano una personalità vigorosa, affine a quella 
di K. Witz nella resa energica e caratterizzata del- 
le figure, ma influenzata anche da modelli fiam- 
minghi (R. Campin). 

Maestro della Santa Chiara (fine del sec. x) pit- 
tore italiano. E così denominato da un paliotto con 
Storie di santa Chiara (1283), in Santa Chiara ad 
Assisi. Al suo catalogo sono state ricondotte anche 
una grande Croce (1255-60) ca) e una Madonna in 
trono (1265 ca) della stessa chiesa, analoghe per 
tratti stilistici. Ancora pienamente legato al gusto 
romanico, trae dall'influenza di Giunta Pisano e 
del Maestro di San Francesco lo spunto per una 
pittura più libera e fresca, di viva espressività. Re- 
cente è la sua identificazione su basi documentarie 
con il pittore Benvenuto Benivieni di Foligno. 
Maestro della santa Parentela o della Sacra 
Stirpe (attivo dal 1484 al 1504 ca) pittore della 
scuola di Colonia. Da identificare forse con Lam- 
bert von Luytge, morto a Colonia nel 1508 e noto 
per avere realizzato vetrate per il Duomo, è l’au- 
tore di tre grandi pale dipinte per chiese di Colo- 
nia e oggi conservate al Wallraf-Richartz Mus. 
(Altare del conte Gumprecht Neuenahr, 1484 ca; 


Maestro della Pala Sforzesca 
«Pata Sforzesca» (1494); tavola, cm 230x165. Milano, Brera. 
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Maestro della Tomba Fissiraga 


Altare di san Sebastiano, 1493 ca, e Trittico della 
santa Parentela, 1500-04 ca), espressione di una 
ral'linata cultura sospesa fra richiami alla tradizio- 
ne tardogotica locale (S. Lochner) e l'evidente at- 
trazione esercitata dalla pittura fiamminga, spe- 
cialmente da R. Van der Weyden e H. Memling. 
Maestro della Tomba Fissiraga (attivo in Lom- 
bardia nella prima metà del sec. xIv) pittore italia- 
no. Abile frescante attivo tra Varese, Lodi e Mila- 
no, prende nome da un affresco raffigurante la 
Madonna col Bambino tra due santi e il donatore 
Ambrogio Fissiraga dipinto presso la tomba di 
quest'ultimo nella chiesa di San Francesco a Lodi 
(1327 ca). Ad epoca precedente (1320) ca) risalgo- 
no forse gli affreschi attribuitigli nel battistero di 
Varese, mentre al 1330 daterebbe la sua attività 
milanese (affreschi in Santa Maria alla Conca Fal- 
lata e nell'abbazia di Chiaravalle). Importante 
esponente della prima stagione gotica lombarda, 
interpretò con originalità le novità giottesche sul- 
la scorta dei modelli offerti da pittori comaschi co- 
me il Maestro di Sant Abbondio. 
Maestro della Virgo inter Virgines (attivo a 
Delft tra il 1480 e il 1500) pittore dei Paesi Bassi. 
Viene così chiamato l’autore di una Madonna tra 
le vergini (Amsterdam, Rijksmus.) e di varie altre 
tavole (si ricordano l'Annunciazione, Rotterdam, 
Mus. Boymans-Van Beuningen; una Crocifissio- 
ne, 1495 ca, Barnard Castle, Durham, Bowles 
Mus., e un’altra Crocifissione agli Uffizi), in cui 
tratti di acuto ed espressivo realismo, sfiorante il 
grottesco, coesistono con una delicata sensibilità 
formale, rivelando affinità e contatticon H. Bosch 
e Geertgen tot Sint Jans. 
Maestro della Vita della Vergine (attivo a Colo- 
nia tra il 1460e il 1490) ca) pittore tedesco. E l’auto- 
re di otto pannelli con Storie della vita della Vergine 
(sette nell’Alte Pin. di Monaco e uno nella Nat. 
Gall. di Londra) provenienti da un polittico dipinto 
per la chiesa di Sant'Orsola a Colonia, probabil- 
mente tra il 1460) e il 1465. Le tavole, di raffinata 
esecuzione e di grande originalità compositiva e 
iconografica, rivelano il deciso superamento dei 
modelli di Lochner e una approfondita conoscenza 
della cultura figurativa fiamminga e in particolare 
di opere di R. Van der Weyden e di D. Bouts, tan- 
to da far pensare che la formazione dell’artista sì 
sia svolta nelle Fiandre (benché importanti opere 
dei due pittori fossero presenti anche a Colonia). 
Maestro delle Carte da gioco (prima metà del 
sec. xv) incisore tedesco. E il nome convenziona- 
le dato. sulla base della sua opera maggiore (una 
serie di Carte da gioco, le più antiche incise a buli- 
no, 144()), a un anonimo incisore attivo nell'alto 
Reno. a Strasburgo e forse a Magonza. autore an- 
che di poche stampe di tema sacro (Tradimento di 
Cristo. San Giorgio) e legato al gusto del gotico 
internazionale con influenze di K. Witz. 
Maestro delle Immagini Domenicane (metà 
del sec. xiv) pittore italiano. E il nome convenzio- 
nale dato all'autore di una tavola con Cristo e la 
Vergine in trono e 17 figure di santi e beati appar- 
tenenti all'ordine domenicano, rigidamente alli- 
neati (Firenze, Santa Maria Novella). L'artista è 
più noto per le sue miniature, anch'esse piuttosto 
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schematiche benché non prive di un certo natura- 
lismo (messale, Firenze, seminario del Castello; 
Boezio, Firenze, Biblioteca Laurenziana; Divina 
Commedia, 1337, Milano, Biblioteca Trivulziana), 
che si collocano vicino a Jacopo Landini. 
Maestro delle Imprese di Traiano denomina- 
zione convenzionale data da R. Bianchi Bandi- 
nelli all’anonimo autore del programma figurati- 
vo della Colonna Traiana* (inaugurata nel 113 
d.C.), con i rilievi che narrano la conquista della 
Dacia, e di un altro grande fregio ad altorilievo 
che, proveniente dal Foro Traiano e reimpiegato 
in quattro lastre nell’ Arco di Costantino, raffigura 
anch'esso lotte contro i daci. Operò in stretta col- 
laborazione con + Apollodoro di Damasco (con 
cui qualcuno ha addirittura suggerito di identifi- 
carlo) e con lo stesso Traiano. Tradizione elleni- 
stica (libera articolazione dei corpi nelle scene di 
movimento e di battaglia), intento narrativo, in- 
venzione del rilievo continuo, marcata espressi- 
vità nel rendimento delle figure si fondono nella 
sua opera realizzando uno dei momenti più alti 
della scultura romana. 

Maestro delle Metope (attivo nella prima metà 
del sec. x11) scultore italiano. Deriva il suo nome 
convenzionale dagli altorilievi distaccati dai con- 
trafforti esterni della navata mediana del Duomo 
di Modena (metope), che si conservano al Mus. 
Lapidario del Duomo stesso. In essi si ravvisa l’i- 
spirazione a modelli francesi, interpretati con esi- 
ti originalissimi da questo anonimo artista in gra- 
do di calibrare con sentimento profondamente 
classico i nitidi volumi delle sue composizioni. 
Maestro delle mezze figure femminili (seconda 
metà del sec. xvi) pittore fiammingo. Attivo ad 
Anversa e molto vicino a Q. Metsys, è noto per 
una produzione di dipinti di genere che, nonostan- 
te il taglio, non devono considerarsi ritratti: mezze 
figure femminili preziosamente agghindate, in atto 
di leggere o di suonare, rese con una pittura lumi- 
nosa che esalta il tono diafano ed ebumeo degli in- 
carnati e la bellezza poco caratterizzata dei model- 
li (Concerto di fanciulle, Rohrau, coll. conte Har- 
rach). E da alcuni identificato con H. Vereycke. 
Maestro delle Ore di Rohan (prima metà del 
sec. xv) miniatore francese. Nome convenzionale 
dato, sulla base della sua opera maggiore (Ore di 
Rohan, eseguita nel 1418-25 o, secondo un’ipote- 
sì più recente, nel 143()-40), Parigi, Bibliothèque 
Nat.).a un miniatore appartenente all'ambito del- 
la scuola parigina (secondo alcuni attivo a Troyes), 
in rapporto col Maestro del duca di Bedford e il 
Maestro di Boucicaut, che lavorò per lolanda 
d'Aragona, moglie di Luigi d'Angiò, perla qua- 
le miniò appunto le Ore di Rohan. Artista perso- 
nalissimo, tra i più grandi della scuola gotica fran- 
cese, il M. unisce a un colore fastoso un grande 
senso drammatico e forza espressiva nelle sue ser- 
rate composizioni (miniatura col De funto davanti 
al Giudice), la cui intensa spiritualità è lontana dal 
gusto della scuola miniatoria parigina. 

Maestro delle Scene della Passione di Bru- 
ges + Maestro della Passione di Bruges. 
Maestro delle Storie di sant'Agnese (attivo nel 
primo quarto del sec. xvi) pittore italiano. Rac- 
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colta attorno alle Storie di sant’Agnese affrescate 
inSan Teodoro a Pavia verso il 1519, la produzio- 
ne di questo ignoto pittore, influenzato dal Bra- 
mantino, rivela chiari riflessi di esperienze roma- 
ne e centroitaliane, in particolare del Beccafumi e 
del Sodoma (Presentazione al tempio, Trieste, co- 
munità greco-orientale; Madonna e santi, Phoe- 
nix, Art Mus.). Collaboratore del Lanzani negli 
affreschi dell’Oratorio di Santa Maria della Pu- 
sterla, operò prevalentemente a Pavia (Storie di 
sant'Antonio abate in San Salvatore, iniziate dal 
Lanzani; Pala di san Barnaba in Duomo) manife- 
stando tangenze col giovane G. Ferrari (Angeli 
musicanti sempre in San Teodoro) e rappresen- 
tando la punta più avanzata della pittura locale 
nella prima metà del Cinquecento. 

Maestro delle Tavole Barberini (sec. xv) pittore 
italiano. All'anonimo artista sono attribuite due 
tavole con la Natività di Maria e la Presentazione 
al tempio già a Roma (Gall. Naz. d'Arte Antica) e 
oggi, rispettivamente, a New York (Metropolitan 
Mus.) e a Boston (Mus. of Fine Arts). Un fascino 
particolare emana da queste due composizioni, 
dove i personaggi si raggruppano in uno spazio 
luminoso scandito da nitide strutture architettoni- 
che. Il pittore si è certo formato nell’ambito della 
cultura urbinate degli anni 1470-75, e risente dei 
modi di Filippo Lippi, Piero della Francesca e di 
L.B. Alberti. Vari 1 tentativi di identificazione: 
con Giovanni Angelo d’ Antonio da Camerino (F. 
Zeri), con B. Caporali (R. Longhi) e soprattutto 
con Fra’ Carnevale, architetto-pittore che nel 
1467 aveva dipinto una pala dedicata alla Natività 
della Vergine n Santa Maria della Bella a Urbino. 
Maestro delle Vele di San Francesco d’Assisi 
(attivo nel secondo decennio del sec. x1v) pittore 
italiano. Il nome gli deriva dagli affreschi con le 
Allegorie delle virtù francescane (povertà, castità, 
obbedienza) e con la Glorificazione del santo nel- 
la crociera sopra l’altare maggiore della Basilica 
Inferiore di San Francesco ad Assisi. Tra i segua- 
ci di Giotto, si distingue per le figure allungate, 
per la trasparenza dei colori e per il prevalere del- 
l’effetto decorativo sull’organicità spaziale. 
Maestro delle Vitae Imperatorum (attivo nella 
prima metà del sec. xv) miniatore italiano. La per- 
sonalità di questo anonimo artista lombardo è co- 
struita intorno alla decorazione di un codice delle 
Vite dei Cesari di Svetonio (1431, Parigi, Bibliothè- 
que Nat.). Tra le altre sue miniature si ricordano 
quelle del breviario di Maria di Savoia (Chambéry, 
Bibliothèque Municipale) in collaborazione con 
Belbello da Pavia, quelle dell'Inferno dantesco 
(1439 ca) e quelle di un Dittamondo (1447, en- 
trambe Parigi, Bibliothèque Nat.). Nella sua opera 
l'eleganza gotica si risolve spesso in pungente na- 
turalismo aggiornato sui modi di Pisanello. 
Maestro del Libro di casa (seconda metà del 
sec. Xv) disegnatore e incisore tedesco. E così 
chiamato dai disegni contenuti in un libro (poste- 
riore al 1476) appartenuto alla famiglia Goldast, 
illustranti fra l’altro. con vivace vena mondana e 
non senza garbati spunti umoristici, scene di vita 
quotidiana al castello di Wolfegg (Amsterdam, 
Rijksmus.). Qualità di espressiva immediatezza 
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«Presentazione al tempio» (part.): olio su tavola, 
cm 147X98. Boston, Museum of Fine Arts. 


caratterizzano anche le numerose incisioni a pun- 
tasecca (1470-90 ca), tecnica in cui l'anonimo arti- 
sta fu grande maestro (Aristotele e Fillide, Giova- 
ne con la Morte). La sua influenza è riconoscibile 
nelle opere giovanili di Direr. 

Maestro dell’Incoronazione di Maria + Coene, 
Jacques. 

Maestro dell’Osservanza (prima metà del sec. 
Xv) pittore italiano. L’opera di questo maestro di 
cultura senese, autore del trittico conservato nella 
chiesa dell’Osservanza a Siena e datato 1436, è 
stata ricostruita enucleando dal corpts delle ope- 
re del Sassetta quelle in cui più persistente è la 
tradizione gotica. Fra le principali, databili negli 
anni Trenta, la Pietà della coll. del Monte dei Pa- 
schi di Siena, la Natività della Vergine del Mus. di 
Asciano (Siena), il polittico con Storie di sant An- 
tonio abate, ora smembrato fra vari musei. Diret- 
to seguace del Sassetta, con il quale è spesso con- 
fuso, il M. arricchisce la tradizione gotica senese 
di notazioni naturalistiche minuziose e vivaci. Al- 
cuni critici, sulla base del confronto tra un San Gi- 
rolamo penttente (Siena. Pin. Naz.). datato oltre il 
1440), e una tavola di uguale soggetto (1444. Pari- 
gi, Louvre) dipinta da Sano di Pietro, hanno sug- 
gerito la sua identificazione con Sano di Pietro 
giovane: identificazione che appare molto proble- 
matica anche per il superiore livello qualitativo 
dell’opera del M. rispetto a quelle di Sano. Altri 
hanno proposto di identificarlo con Vico di Luca, 
pittore attivo a Siena fra 1430 e 1450). 

Maestro del Maresciallo di Boucicaut + Mae- 
stro di Boucicaut. 


Maestro del 1419 
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Maestro di Avila (attivo intorno al 1470 ca) pit- 


Maestro del 1419 (Firenze, prima metà del sec. 
X\) pittore italiano. E il nome dato all’anonimo 
autore di una Madonna, datata 1419 (Cleveland, 
Mus. of Art) e di poche altre tavole che rivelano 
l'influsso tardogotico di Lorenzo Monaco e Ma- 
solino e talvolta, nella monumentalità dell’im- 
pianto, la precoce conoscenza di Masaccio (tritti- 
co con San Giuliano in trono e due santi, San Gi- 
mignano, Pin.). 

Maestro de los Marti de Torres (sec. xv) pittore 
spagnolo. Sotto questo nome sono state raggrup- 
pate, non senza riserve, alcune tavole valenciane 
del primo quarto del secolo, notevoli per sensibi- 
lità cromatica ed eleganza formale, quali il retablo 
di Sant'Orsola, san Martino e sant'Antonio (Va- 
lencia, Mus.), quello di Santa Barbara e i Ritratti 
dei re d'Aragona (ambedue a Barcellona, Mus. di 
Arte Catalana). 

Maestro del re Renato d'Angiò + Maestro del 
Cueur d'amour espris. 

Maestro del Trionfo della Morte + Buffalmac- 
co, Buonamico. 

Maestro del Tristan (prima metà del sec. xiv) 
miniatore italiano. E l'anonimo artista che decorò 
un codice della Leggenda di Tristano (Parigi, Bi- 
bliothèque Nat.): si tratta di una precoce manife- 
stazione della scuola miniaturistica lombarda, in- 
fluenzata dai modelli francesi nella sottigliezza del 
disegno e caratterizzata da una cromia tenue e de- 
licata. Secondo alcuni studiosi questa decorazione 
estremamente unitaria trova un precedente negli 
affreschi della Rocca Borromeo di Angera, men- 
tre secondo altri vi si colgono influssi della cultura 
artistico veneto-bolognese. 

Maestro del Trittico di Perugia (attivo a Perugia 
nella seconda metà del sec. x111) pittore italiano. E 
l’autore di un trittico a sportelli con la Madonna 
col Bambino e Storie di Cristo della Gall. Naz. 
dell'Umbria di Perugina, cui la critica ha associato 
altre opere perugine databili tra il 1260 e il 1275, 
fra cui una Madonna col Bambino e santi in San 
Matteo, un'Assunzione della Vergine in Santa 
Giuliana e vari affreschi nel San Francesco di 
Gubbio. L'artista vi si mostra in possesso di una 
vasta cultura, che fonde modelli bizantini d'area 
provinciale con suggestioni derivate dagli affre- 
schi assisiati di Cimabue. 

Maestro d'Elva + Clemer, Hans. 

Maestro di Anagni (attivo nella prima metà del 
sec. xII) pittore italiano. E l'anonimo autore delle 
Storie di Samuele e di altri episodi biblici affresca- 
ti nella cripta del Duomo di Anagni, dipinti nei 
quali ottenne risultati altamente patetici usando 
un acceso cromatismo. 

Maestro di Angera (attivo nella seconda metà del 
sec. x111) pittore italiano. Deve il suo nome al ciclo di 
affreschi con figurazioni astronomiche e Storie di Ot- 
tone Visconti della Rocca Borromeo di Angera (Va- 
rese), la cui datazione, lungamente discussa, sembra 
ormai l'issata al decenni finali del sec. x. Tra le ope- 
re milanesi attribuite all'artista l’unica certa è una 
Madonna col Bambino su un pilastro di Sant'Eu- 
storgio, mentre la sua bottega risulta attiva in alcuni 
centri del Piemonte (affreschi in San Remigio a Pal- 
lanza e in San Leonardo a Borgomanero). 


tore spagnolo. Seguace della corrente ispano- 
fiamminga in Castiglia, è stato da alcuni identifi- 
cato con Garcia del Barco. Nelle sue opere, spes- 
so inclini al grottesco (e in parte vicine al reali- 
smo di F. Gallego), sono evidenti il gusto per il 
dettaglio e per la resa spaziale e la suggestione 
delle incisioni di M. Schongauer (Pala di Barco 
de Avila, 1470 ca; Trittico della Natività, Madrid, 
Mus. Lazaro Galdiano; retablo con P Adorazione 
dei Magi, Avila, Basilica di San Vicente). 
Maestro di Badia a Isola (attivo a Siena tra la fi- 
ne del sec. xl e gli inizi del x1v) pittore italiano. E 
il nome convenzionale dato all’anonimo autore di 
una Maestà già a Badia a Isola presso Siena (Col- 
le Val d'Elsa, Mus. Civ.) e, probabilmente, di al- 
cune altre Madonne (Siena, Pin. Naz. Utrecht, 
Mus. Arcivescovile), opere che rivelano in lui uno 
dei maggiori seguaci di Duccio da Buoninsegna. 
Maestro di Bohi (prima metà del sec. x11) pittore 
spagnolo. Affrescò nella chiesa di San Juan di 
Bohi (Lérida), consacrata nel 1123, la Profezia di 
Daniele e la Lapidazione di santo Stefano (Bar- 
cellona, Mus. di Arte Catalana): sono scene di 
estrema vivacità, con sorprendenti effetti lumini- 
stici e spaziali. 

Maestro di Boucicaut o Maestro del Marescial- 
lo di Boucicaut (prima metà del sec. xv) miniato- 
re francese, identificato da una parte della critica 
con il fiammingo J. + Coene. In rapporto col 
Maestro del duca di Bedford (con il quale colla- 
borò forse alla decorazione del celebre Livre des 
Merveilles, raccolta dei viaggi in Oriente di Marco 
Polo e altri, 1410 ca, Parigi, Bibliothèque Nat.) e 
vicino al Maestro delle Ore di Rohan, prende il 
nome dal Libro d’Ore miniato per Jean Le Mein- 
gre, maresciallo di Boucicaut (1410-15, Parigi, 
Mus. Jacquemart-André); è inoltre autore di un 
Breviario (1420 ca, Biblioteca Municipale di Chà- 
teauroux), eseguito in collaborazione col Maestro 
del duca di Bedford), e delle tre superbe miniature 
contenute nei Réponses de Pierre Salmon (Parigi, 
Bibliothèque Nat.). Miniatore molto elegante, 
presenta un disegno più asciutto e una resa meno 
densamente pittorica rispetto al Maestro del duca 
di Bedford, e risulta particolarmente felice nel de- 
finire delicati paesaggi di fondo (nel Libro d’Ore) 
e interni, resi con uso istintivo della prospettiva li- 
neare (nel Breviario). 

Maestro di Campodonico (prima metà del sec. 
XIV) pittore italiano. E il nome convenzionale da- 
to all'autore di alcuni affreschi (Crocifissione, 
Santi ecc., datati 1345) già in San Biagio a Caprile, 
nel paese di Campodonico presso Fabriano (ora a 
Urbino, Gall. Naz. delle Marche) e di altri in San- 
ta Maria Maddalena a Fabriano. Gli è stato inol- 
tre attribuito (F. Zeri, 1963) un dipinto conserva- 
to nel Mus. Naz. di Malta con un Giudizio univer- 
sale nel registro superiore, mentre in quello infe- 
riore è raffigurata una £lagellazione di Cristo im- 
preziosita da particolari iconografici inediti. E un 
altissimo esponente della pittura marchigiana del 
Trecento, interprete originale della tradizione 
giottesca e senese. 

Maestro di Città di Castello (inizi del sec. xiv) 
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pittore italiano. E il nome convenzionale dato al- 
l’autore di una Madonna in trono a Città di Ca- 
stello (Pin. Comunale), derivata da Duccio da 
Buoninsegna ma che rivela anche l’influenza di 
Cimabue. Allo stesso artista sono attribuite altre 
opere più tarde come un polittico nella Pin. Naz. 
di Siena, un altro polittico già in Santa Cecilia a 
Crevole (ora diviso tra la Pin. Naz. e il Mus. del- 
l'Opera del Duomo di Siena) e quattro mezze fi- 
gure di Sari divise tra una collezione privata di 
Vienna, lo Statens Mus. for Kunst di Copenaghen 
e l'Art Gall. della Yale University a New Haven. 
Maestro di Figline (prima metà del sec. x1v) pit- 
tore italiano. E il nome convenzionale dato all’a- 
nonimo giottesco autore di una Madonna in trono 
(Figline Valdarno, Collegiata) e di poche altre ta- 
vole che sono però tra le più importanti del Tre- 
cento fiorentino (Crocifisso, Firenze, Santa Cro- 
ce; Compianto su Cristo morto, Cambridge, Fogg 
Art Mus.). Affine al Maestro di santa Cecilia, in- 
terpreta il linguaggio giottesco con un gusto raffi- 
nato di origine senese e con una irrequieta pateti- 
cità che richiama S. Martini. 

Maestro di Flémalle + Campin, Robert. 
Maestro di Giovanni Barrile (attivo a Napoli dal 
1330) pittore italiano. Con questo nome viene 
identificato l’autore degli affreschi con Storie del- 
la Vergine commissionati da Giovanni Barrile per 
la propria cappella in San Lorenzo Maggiore a 
Napoli (1334-35). A essi la critica ha associato nu- 
merose altre opere, tra cui una Moltiplicazione 
dei pani e dei pesci nel refettorio di Santa Chiara 
(1331-32), gli affreschi con Storie della Maddalena 
in San Pietro a Maiella a Napoli, un Crocifisso 
nella Cattedrale di Teano e alcuni lacerti di affre- 
schi nella cappella palatina di Castelnuovo, che F. 
Bologna collega con una nota di pagamento del 
1332 al pittore Antonio Speziario Cavarretto, 
proponendo di identificare il Maestro di Giovan- 
ni Barrile con quest'ultimo. Dal catalogo così ri- 
composto emerge la personalità di un epigono 
giottesco, solenne e popolare a un tempo, dai mo- 
di spesso affini a quelli di R. Odorisio e di C. Ori- 
mina. 

Maestro di Hohenfurth + Maestro di Vy$3f Brod. 
Maestro di Ippolita (seconda metà del sec. xv) 
miniatore italiano. E il nome convenzionale dato 
a un miniatore lombardo attivo per Ippolita Sfor- 
za, illustratore di un Trattato di caccia (1459, 
Chantilly, Mus. Condé), di un Virgilio (1465, Va- 
lencia, Biblioteca Universitaria) e di altre opere 
minori. Legato al gusto tardogotico di Michelino 
da Besozzo, ne forza i toni accostandosi alla vigo- 
rosa fantasia espressiva di Belbello da Pavia: vie- 
ne spesso identificato con Francesco Binasco. 
Maestro di Isacco (attivo ad Assisi verso il 129) 
pittore italiano. Con questa denominazione viene 
indicato l'anonimo autore di due affreschi con 
Storte di Isacco nel registro alto della parete de- 
stra della Basilica Superiore di San Francesco ad 
Assisi, innovativi sia sul piano tecnico (vi fa la sua 
prima comparsa il procedimento a «giornate»), 
sia sul piano stilistico e compositivo per la coeren- 
te costruzione spaziale e le forti cadenze classici- 
ste e naturalistiche delle figurazioni. Sull'identifi- 
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cazione del pittore la critica è divisa tra chi vi vuo- 
le riconoscere la fase iniziale di Giotto e chi pensa 
invece a un artista di estrazione romana VIcinissi- 
mo ad Arnolfo di Cambio, se non addirittura allo 
stesso Arnolfo (A.M. Romanini). 

Maestro di Liesborn (seconda metà del sec. xv) 
pittore tedesco. Attivo in Westfalia, a Soest, pro- 
babilmente in contatto con gli ambienti artistici di 
Colonia e di diversi centri delle Fiandre, dipinse 
nel 1465, per la chiesa dell’abbazia benedettina di 
Liesborn, un grande polittico di cui rimangono 
pannelli e frammenti nella Nat. Gall. di Londra e 
nel Mus. di Miinster. 

Maestro di Llussà o di Llusanés (attivo nella pri- 
ma metà del sec. xIIT) pittore spagnolo. Attivo in 
Catalogna, diede inizio a una corrente neobizanti- 
neggiante, con figurazioni dai contorni nitidi di 
spiccato gusto ornamentale (affreschi sepolcrali di 
San Pablo de Casseras, Solsona, Mus. Diocesano; 
Crocifissione e paliotto con Storie della Vergine 
provenienti dal monastero di Llussà, oggi al Mus. 
Diocesano di Vich; paliotto con Storie degli ar- 
cangeli, Barcellona, Mus. di Arte Catalana. 
Maestro di Maderuelo (prima metà del sec. xn) 
pittore spagnolo. Attivo in Catalogna e Castiglia, 
eseguì affreschi nella chiesa di Santa Maria di 
Tahull (Barcellona, Mus. di Arte Catalana), a San 
Baudel di Berlanga e nell’eremitaggio della Vera 
Cruz a Maderuelo, presso Segovia (Madrid, Pra- 
do). Lo stile del M., ancora legato ai moduli bi- 
zantini, frontale e geometrico, è caratterizzato da 
una sorprendente ricchezza cromatica. 

Maestro di Maria di Borgogna (attivo fra il 1469 
e il 1483) miniatore fiammingo. Formatosi a 
Gand, fu legato alla corte di Borgogna. Nelle sue 
miniature, che raggiungono vertici di preziosità 
cromatica e finezza espressiva, si colgono echi di 
Giusto di Gand e soprattutto di H. Van der Goes. 
Oltre che nel Breviario di Margherita di York 
(Londra, British Library), il suo intervento si rico- 
nosce in alcune celebri miniature delle Ore di Ma- 
ria di Borgogna (1477, Vienna, Osterreichische 
Nationalbibliothek), iniziate da altri artisti fra i 
quali probabilmente anche S. Marmion. e nel Li- 
bro d'Ore “Voustre Domain” (1481, Madrid, Bi- 
blioteca Nacional). Attraverso virtuosistici trom- 
pe-l'oeil, ignoto M. ottiene singolari effetti di so- 
vrapposizione spaziale e psicologica distinguendo 
il piano riservato al devoto da quello della scena 
sacra (si vedano in particolare, nelle Ore di Maria 
di Borgogna, le miniature con la Crocifissione e 
con Maria di Borgogna in meditazione davanti al- 
l'apparizione della Vergine in una chiesa). 
Maestro di Moulins (attivo nella seconda metà 
del sec. xv) pittore francese. Artista operoso a 
Moulins tra il 1480 e il 1500, alla corte del duca 
Pietro Ir di Borbone, di volta in volta identificato 
coi lionesiJ. Perréal e J. Prevost e. più persuasiva- 
mente, con il fiammingo Jan o Jean Hey (o Jean 
de la Haye), pittore che nel 1494 firma un Ecce 
Homo (Bruxelles. Mus. Rovaux des Beaux-Arts) 
molto vicino ai modi del M. di Moulins e. come 
lui, in rapporto con la cerchia dei Borbone. Le sue 
prime opere (Natività col cardinale Jean Rolin, 
1480) ca. Autun, Mus. Rolin: Rirratto del cardinale 
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Carlo tr di Borbone, 1480, Monaco, Alte Pin.) ri- 
velano contatti con le opere di H. Van der Goes, 
che il M. interpreta, come J. Fouquet, con uno 
psicologismo meno insistito e un senso spaziale e 
plastico più ampio, forse anche per influenza ita- 
liana. Poco più tardi (1488 ca - 1490) sono 1 Ritrat- 
ti dei Borbone coi loro santi titolari (Parigi, Lou- 
vre), in cui il pungente realismo fiammingo si al- 
lenta in una visione ampiamente monumentale, 
anche per l’uso di larghe campiture cromatiche 
nitidamente contrastate. Il medesimo orienta- 
mento si trova nell’Annunciazione di Chicago 
(Art Inst.), nell’/ncontro alla Porta Aurea (Lon- 
dra, Nat. Gall.), probabilmente in origine a retro 
dei due scomparti di Parigi. La ricerca dell'artista 
si conclude nel monumentale Trittico di Moulins 
(1498-1500) della Cattedrale di Moulins, cui sì ri- 
ferisce il nome col quale viene comunemente in- 
dicato: l’opera è centrata sul contrasto tra la Ver- 
gine in gloria al centro, impostata su toni freddi e 
su una impaginazione arcaistica, e i Santi e com- 
mittenti Pietro rr e Susanna di Borbone laterali, te- 
nuti su registri cromatici più larghi e pieni, con un 
effetto generale di armonia ricca e complessa, 
punto di confluenza tra la scuola fiamminga e il 
gusto rinascimentale italiano. 

Maestro di Naumburg (notizie 1225 ca - dopo il 
1268) scultore e architetto tedesco. Formatosi 
probabilmente nei cantieri delle grandi cattedrali 
gotiche della Francia settentrionale (in particola- 
re Reims, Noyon, Amiens e Metz) e della valle 
del Reno, dove si trovano opere che lo influenza- 
rono o che possono addirittura essergli attribuite, 
elaborò un linguaggio ormai libero dal rigore ro- 
manico e serenamente indirizzato in chiave natu- 
ralistica. Le prime testimonianze sicure della sua 
attività sono | resti dell'ambone occidentale del 
Duomo di Magonza (1239 ca, Mus. del Duomo), 
che raffigurava un Giudizio universale. Attribuito 
al M. è pure un bassorilievo con San Martino e il 
mendicante (Bassenheim, Parrocchiale). La sua 
opera principale, l’ambone con scene della Pas- 
sione e 12 statue di fondatori nel coro del Duomo 
di Naumburg (dopo il 1249), spicca nel panorama 
della scultura tedesca del tempo per la vigorosa 


710 


Maestro di Moulins 
«Trittico di Moulins» 
(1498-1500); olio su tavola, 
cin 157 X283. Moulins, 
Cattedrale di Notre-Dame. 


espressività e la vivace animazione delle figure, 
caratterizzate da un realismo sereno e attento nei 
dettagli. E opinione corrente che a Naumburg il 
M. sia stato responsabile anche del progetto ar- 
chitettonico del coro e dell’ambone. Alla sua pro- 
duzione tarda risale invece una serie di statue nel 
Duomo di Meissen (1268 ca). 

Maestro di Offida (attivo tra il 1340 e il 1355) pit- 
tore italiano. Formatosi sulle opere marchigiane 
dei pittori riminesi, guardò con attenzione all’atti- 
vità umbra e napoletana di Giotto e Maso di Ban- 
co, offrendone un’interpretazione corsiva e popo- 
laresca in numerosi cicli di affreschi sparsi tra le 
Marche e l'Abruzzo (Annunciazione e Madonna 
col Bambino e santi, 1340 ca, Atri, Duomo; Storie 
della Vergine e di santa Caterina, 1350, Offida, 
cripta di Santa Maria della Rocca; Madonna col 
Bambino e angeli in Santa Maria a Piè di Chienti). 
Maestro di Olimpia (attivo a Olimpia tra 11471 e 

il 456 a.C.) denominazione convenzionale dell’1- 
gnoto artista cui si attribuisce la decorazione mar- 
morea del tempio dorico di Zeus a Olimpia (scul- 
ture frontonali e gruppo di metope decorate in 
corrispondenza del pronao e dell’opistodomo, 
Olimpia, Mus. Archeologico). Il complesso di 
sculture appare di tale ricchezza da presupporre 
l’opera di un'intera officina, diretta dal M. di 
Olimpia; con lui collaborò l'architetto Libon di 
Elide, cui era affidata la costruzione del tempio. Il 
frontone est del tempio è dominato da Zeus, che 
rappresenta la giustizia nella gara fra Enomao e 
Pelope per Ippodamia; nel frontone ovest, sovra- 
stato dalla grandiosa figura di Apollo, si svolge la 
centauromachia (combattimento tra Lapiti e 
Centauri); 12 metope illustrano le imprese di Er- 
cole fondatore dei giochi olimpici, tradizional- 
mente note come «fatiche». La decorazione supe- 
ra gli schemi compositivi e e formali del tempio ar- 
caico, rivelando un'unità artistica improntata alla 
cultura peloponnesiaca (anche se non mancano, 
come nella figura di Teseo nella centauromachia, 
accenti attici). Si citano come prodotti del mede- 
simo ambiente artistico il Discobolo (in bronzo) 
di New York (Metropolitan Mus.), la Filatrice di 
Olimpia oggi a Berlino (Perganonmus.) e alcune 
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terracotte locali, come il gruppo acroteriale di 
Zeus e Ganirnede (Olimpia, Mus. Archeologico). 
Maestro di Palazzo Venezia (Siena, attivo verso 
la metà del sec. xiv) pittore italiano. A_ questo 
anonimo maestro sono attribuite alcune opere 
che rivelano in lui un elegante seguace di S. Mar- 
tini. Attorno alla Madonna con il Bambino (Ro- 
ma, Gall. Naz. d'Arte Antica, già a Palazzo Vene- 
zia, e di qui la denominazione dell’artista) sono 
stati riuniti una Maddalena e un San Pietro (Len- 
dra, Nat. Gall.); uno Sposalizio mistico di santa 
Caterina (Siena, Pin. Naz.); le Sante Lucia e Cate- 
rina e la Madonna in trono fra santi e angeli della 
Coll. Berenson a Settignano. 
Maestro di Pedret (attivo tra la fine del sec. x1 e 
la prima metà del sec. x11) pittore spagnolo. Il suo 
nome è legato alle pitture murali della chiesa mo- 
zarabica di San Quirce di Pedret (Solsona, Mus. 
Diocesano e Barcellona, Mus. di Arte Catalana); 
altri affreschi gli sono attribuiti nelle chiese di 
Santa Maria de Esterri de Aneu, di San Pedro de 
Burgal (entrambi a Barcellona, Mus. di Arte Ca- 
talana) e di Santa Maria de Cap d’Avan a Tredés 
(New York, Metropolitan Mus.). La sua opera, 
contraddistinta da uno schematismo lineare e dal- 
l’uso di colori brillanti, presenta singolari tangen- 
ze con la pittura lombarda coeva. 
Maestro di Pratovecchio (metà del sec. xv) pit- 
tore italiano. Con questo nome ci si riferisce a un 
pittore fiorentino autore di un polittico (1450 ca) 
già a Pratovecchio, ora diviso tra Pratovecchio 
Li San Giovanni Evangelista), Londra 
Santi, Nat. Gall.) e Boston (predella con la Mor- 
te della Vergine, Gardner Mus.). Formatosi su 
Domenico Veneziano (Tre arcangeli, Berlino, 
Staatl. Mus.), il M. si accosta poi ad Andrea del 
Castagno nel polittico citato e nella Madonna del 
baldacchino (New York, Pierpont Morgan Li- 
brary), anticipando il Pollaiolo nella dinamicità 
del segno e nel gioco psicologico dei volti. Gli so- 
no inoltre attribuiti una Madonna (Cambridge, 
Massachusetts, Fogg Art Mus.) e il cosiddetto 
«trittico di Poggibonsi» (Los Angeles, Getty 
Mus.) con la Vergine e il Bambino tra santa Brigi- 
da e san Michele, eseguito qualche anno dopo 
quello di Pratovecchio. 
Maestro di San Francesco (seconda metà del 
sec. XIII) pittore italiano. Derivò da Giunta Pisano 
e dai pittori oltremontani attivi nel transetto della 
Basilica Superiore di San Francesco ad Assisi mo- 
di vivacemente espressivi, che sfiorano quasi il 
grottesco e il patetico. Gli sono attribuiti alcuni 
affreschi nella Basilica Inferiore di San Francesco, 
un tempo assegnati allo stesso Giunta (Storie di 
Cristo e Storie di san Francesco), il San Francesco 
del Mus. di Santa Maria degli Angeli di Assisi (da 
cui deriva la sua denominazione), la Deposizione 
e il Crocifisso (datato 1272) della Gall. Naz. del- 
l'Umbria di Perugia. Sempre ad Assisi gli sono 
concordemente riferite alcune delle vetrate della 
Basilica Superiore (dopo il 1266). 
Maestro di San Gaggio (attivo nella seconda 
metà del sec. x111) pittore italiano. L'anonimo arti- 
sta è così denominato dalla località (in provincia 
di Firenze) in cui era conservata una sua Madon- 


na col Bambino, oggi alle Gall. dell’Acc. di Firen- 
ze. La sua pittura risente di Cimabue e del primo 
Giotto. Recente è la proposta di identificarlo con 
il pittore Grifo di Tancredi. 

Maestro di San Giorgio a Ruballa (metà del sec. 
XIV) pittore italiano. E il nome convenzionale dato 
all'autore di una Madonna in trono, nella parroc- 
chiale di San Giorgio a Ruballa (Firenze), e di po- 
che altre tavole: un artista giottesco non privo di 
toni arcaizzanti, abbastanza prossimo a B. Daddi. 
Maestro di San Martino + Ugolino di Tedice. 
Maestro di santa Cecilia (fine sec. xiIl - inizio 
sec. XIV) pittore italiano. Anonimo seguace di 
Giotto, è così denominato dalla sua opera più no- 
ta (dossale con Santa Cecilia e storie della sua vita, 
1304 ca, Firenze, Uffizi). Gli vengono comune- 
mente attribuiti anche gli ultimi riquadri a fresco 
delle giottesche Storie di san Francesco (Assisi, 
San Francesco) e varie tavole, tra cui una Madon- 
na in trono e un dossale con Santa Margherita e 
storie della sua vita (entrambi a Montici, Firenze, 
chiesa di Santa Margherita), per i quali è stato al- 
tresì avanzato il nome di P. Cavallini. Artista le- 
gato alla tradizione pregiottesca, risolve in senso 
delicatamente ornamentale la monumentalità di 
Giotto, disponendo figure gracili e sottili architet- 
ture in spazi ampi, ma privi di profondità. 
Maestro di Sant'Agata (attivo nella seconda 
metà del sec. xl) pittore italiano. A utore di una 
tavola con Storie di sant' Agata, conservata nell’o- 
monima chiesa di Cremona, dovette essere a co- 
noscenza dell’opera di Cimabue; ma il vivace gu- 
sto narrativo e la duttilità pittorica e luministica 
gli derivarono certo dalla miniatura veneto-pado- 
vana e da esempi lombardi. 

Maestro di Santa Maria Primerana (attivo a Fi- 
renze nel terzo quarto del sec. x111) pittore italia- 
no. Prende nome dalla tavola della Madonna col 
Bambino conservata nell’Oratorio di Santa Maria 
Primerana a Fiesole, alla quale la critica ha affian- 
cato altre opere, come un Crocifisso della Fonda- 
zione Cini di Venezia e una Madonna col Bambi- 
no già in San Donato a Torri (Firenze. Uffizi). 
Formatosi a Pisa, trasferì nel patrimonio figurati- 
vo fiorentino l’esperienza formale e la tensione 
espressiva di Giunta Pisano. 

Maestro di Sopetràn (seconda metà del sec. xv) 
pittore spagnolo. Tra i primi esponenti della cor- 
rente ispano-fiamminga in Castiglia, lavorò al ser- 
vizio dei marchesi di Santillana occupando il po- 
sto che era stato. prima, di J. Inglés. Le sue opere. 
che dimostrano una tecnica raffinata e una sicura 
conoscenza delle leggi prospettiche, sono chiara- 
mente influenzate dall'arte di R. Van der Wev- 
den (Retablo di Sopetran con scene della vita del- 
la Vergine e il Retra to del marchese di Santillana, 
Madrid, Prado). 

Maestro di Tahull (prima metà del sec. x11) pitto- 
re spagnolo. Esponente. con i maestri di Made- 
ruelo e di Pedret. della pittura murale catalana. è 
ritenuto uno dei maggiori artisti del romanico eu- 
ropeo. Decorò la chiesa di San Clemente di 
Tahull (Lérida), consacrata nel 1123 (affreschi 
conservati a Barcellona. Mus. di Arte Catalana). e 
un'abside laterale della Cattedrale di Roda de 
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Isabena: la sua pittura dà vita a forme estrema- 
mente schematizzate, ma di straordinaria efficacia 
naturalistica e forza espressiva, caratterizzate da 
un vivacissimo cromatismo. 

Maestro di Treboh o Maestro dell’ Altare di Wit- 
tingau (attivo tra il 1380 e il 1390 ca) pittore boe- 
mo. E così chiamato dalla sua opera principale: 
tre tavole dipinte da entrambe le parti con Storie 
della Passione e figure di santi (1380 ca, oggi a Pra- 
ga, Nérodni Gal.) eseguite per l’altare della chiesa 
di Sant'Egidio a Tfebof (in ted. Wittingau). Sulla 
vita dell'artista non si hanno notizie. Il suo stile, 
una delle più felici espressioni del gotico interna- 
zionale, appare orientato sui dipinti dei pittori di 
corte dell’imperatore Carlo iv a Praga e a Karl- 
stein. Nelle sue opere, una grande originalità 
compositiva e iconografica si fonde con forme 
mosse e una forte tensione espressiva. 

Maestro di Uttenheim (seconda metà del sec. 
Xv) pittore attivo in Tirolo. Con M. Pacher, di cui 
fu probabilmente più anziano e con cui ebbe 
stretti rapporti, è la personalità dominante della 
pittura tirolese nel secondo Quattrocento. Prende 
nome dall'altare di Villa Ottone (Uttenheim), di- 
viso fra Vienna (Osterreichische Gal.), dove si 
trova la tavola centrale (Madonna col Bambino 
fra le sante Margherita e Barbara), e 1 musei di 
Bolzano, Brunico e l'Art Gall. di Adelaide. Gli 
spettano inoltre gli altari della Madonna e di 
sant'Agostino dell'abbazia di Novacella, gli spor- 
telli di un A/tare di santo Stefano (Moulins, Mus. 
Anne de Beaujeu) e uno smembrato A/tare della 
Madonna (tavola centrale con l’/ncoronazione 
della Madonna a Monaco, Alte Pin.). Nella sua 
produzione, che si scala fra settimo e ottavo de- 
cennio del Quattrocento, si notano riflessi della 
pittura di K. Witz e della cerchia di H. Multscher 
(altare di Vipiteno) nella resa quasi intagliata e 
fortemente volumetrica delle figure e nella rigo- 
rosa costruzione spaziale che, come in Pacher, ri- 
sente di esempi mantegneschi e padovani. 
Maestro di Varlungo (fine del sec. xi11) pittore 
italiano. E il nome convenzionale dato all'autore 
di una Madonna in trono (V arlungo, Firenze, San 
Pietro), arcaica nell’impostazione, ma ravvivata 
da un accento di vita che sembra anticipare Giot- 
to. Gli sono attribuite anche la Madonna con il 
Bambino e due angeli nella pieve di Santa Maria 
Assunta (Stia, Arezzo) e una tavola con Santa 
Giulia e otto storie della santa, patrona della città, 
nella chiesa a lei dedicata a Livorno. 

Maestro di Verucchio (attivo nella prima metà 
del sec. xiv) pittore italiano. Anonimo artista ri- 
minese della seconda generazione trecentesca, si 
rifece in un primo momento a Giuliano e a Pietro 
da Rimini (Crocifissione, Bagnacavallo, chiesa di 
San Francesco) per orientarsi poi verso esempi 
marchigiani e umbri (Crocifissioni del Fitzwilliam 
Mus. a Cambridge. del Mus. des Beaux-Arts a 
Strasburgo, della Gall. Naz. delle Marche a Urbi- 
no). Il Crocifisso della Collegiata di Verucchio 
(Forlì), da cui deriva la sua denominazione. è sta- 
to poi attribuito a un seguace. E recente la propo- 
sta di attribuire l’intero corpus delle sue opere al- 
la mano di + Francesco da Rimini. 
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Maestro di Vico l'Abate (attivo a Firenze alla 
metà del sec. x111) pittore italiano. L'artista prende 
nome dal dossale con San Michele in trono già 
collocato nella chiesa di Sant'Angelo a Vico lA- 
bate (San Casciano Val di Pesa, Mus. d’Arte Sa- 
cra). Alcuni studiosi attribuiscono allo stesso au- 
tore il San Francesco della Cappella Bardi in San- 
ta Croce a Firenze e il Crocifisso n. 434 delle Gall. 
dell’ Acc. di Firenze; ma queste due opere sono di 
ambiente sicuramente lucchese, mentre il dossale 
è di ambiente fiorentino con accenti neobizantini. 
Una recente proposta attributiva coglie nel M. la 
fase tarda dell’attività di Coppo di Marcovaldo. 
Maestro di Vyssi Brod o Maestro di Hohenfurth 
(attivo a Praga intorno al 1350) pittore boemo. E 
l’autore di nove tavole con Storie di Cristo, che 
compongono l’altare eseguito intorno al 1350 per 
la chiesa del convento di Vyssi Brod (ora a Praga, 
Narodni Gal.). Il ciclo, principale testimonianza 
del cosiddetto primo stile boemo, mostra l’influs- 
so che il gotico toscano ebbe sull’arte di corte a 
Praga all’epoca dell’imperatore Carlo Iv. Il M., 
prima personalità artistica rintracciabile della pit- 
tura boema del Trecento, si stacca dalla tradizione 
del gotico nordico per la ricerca di corposità e pro- 
fondità spaziale e per una maggiore unità tonale. 
Maestro E.S. (attivo fra il 1450 e il 1467) incisore 
e orafo tedesco. La denominazione, tratta dalla 
sigla con cui l’artista si firmava, si riferisce a un in- 
cisore su rame operante nell'alto Reno (forse a 
Strasburgo) e nella Svizzera settentrionale, autore 
di 317 lastre fra cui la Madonna di Einsiedeln 
(1466), una Madonna orante (1467), la serie delle 
Grandi carte da gioco (1463), l’Hortus conclusts 
ecc. Dapprima parzialmente legato al gusto goti- 
co, il M. si distingue soprattutto per la straordina- 
ria finitezza degli ornati, che rivelano una forma- 
zione di orafo; dalla coeva scultura tedesca derivò 
in seguito una maggiore plasticità. Il suo influsso 
si ritrova in M. Schongauer. 

Maestro espressionista di Santa Chiara (fine 
del sec. x - inizi del sec. xIv) pittore italiano. E il 
nome convenzionale dato all'autore, forse umbro, 
di vari affreschi nel transetto destro e nella volta 
di Santa Chiara ad Assisi (Storie della santa, con 
brani tratt dalle Storie di san Francesco nella Ba- 
silica del Santo): allievo di Giotto, ne forza i toni 
con notazioni individualizzate e sentimentali, fin 
quasi alla caricatura. Gli sono attribuite anche al- 
cune opere su tavola, tra cui 1 Croci fissi di Assisi 
(Pin. Comunale), Spello (Sant'Andrea) e Monte- 
falco (Mus. Civ. di San Francesco). Secondo una 
recente proposta, l'artista potrebbe essere identi- 
ficato con Palmerino di Guido, collaboratore di 
Giotto, attivo fra Gubbio e Assisi (1301-36), dove 
avrebbe partecipato alla decorazione della Cap- 
pella della Maddalena nella Basilica Inferiore di 
San Francesco (ante 1309). 

Maestro Francke o Meister Francke (1400-35 
ca) pittore originario dei Paesi Bassi. E stato re- 
centemente identificato con il rate domenicano 
Nicola Francke nato a Zuphten, attivo ad Am- 
burgo e in Westfalia. Di probabile formazione 
borgognona, fu particolarmente influenzato dalla 
miniatura francese; venuto a contatto con la pitiu- 
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ra di Maestro Bertram, sintetizzò in uno stile per- 
sonalissimo, drammatico e discorsivo a un tempo, 
questi due dissimili filoni l'igurativi. Direttamente 
ricollegabile all'ambiente di Colonia e alla scuola 
westfalica è l’altare di santa Barbara (1410 ca, 
Helsinki, Mus.), mentre le influenze franco-fiam- 
minghe sono evidenti nel suo capolavoro, l’altare 
di san Tommaso Beckett (1424, Amburgo, Kun- 
sthalle), di cui restano solo la Crocifissione del 
pannello centrale e quattro pannelli laterali con 
scene della Vira di Cristo e della Leggenda di san 
Tommaso di Canterbury. AI M. vengono inoltre 
attribuiti due Ecce Homo (nel Mus. di Lipsia e 
nella Kunsthalle di Amburgo). 

Maestro Matheo + Mateo. 

Maestro oltremontano di Assisi (attivo ad As- 
sisi verso il 1260-80) pittore probabilmente di ori- 
gine inglese. Così è denominato il frescante di no- 
tevole livello responsabile della prima campagna 
decorativa della Basilica Superiore di San France- 
sco ad Assisi, estesa alle parti alte del transetto 
destro, dove appaiono figurazioni di pretta marca 
gotica lontanissime dagli stilemi bizantineggianti 
dominanti nella pittura italiana del periodo. Si 
tratta perciò di un’artista d’oltralpe, di cui si è ipo- 
tizzata un’origine inglese in base ai caratteri for- 
mali delle parti meglio conservate, come la scena 
della Trasfigurazione. 

Mafai Mario (Roma 1902-65) pittore italiano. 
Frequentò a Roma la scuola libera di nudo del- 
l'Accademia di belle arti; con l’amico Scipione ini- 
ziò a dipingere all'aperto e dal vero, in città e 
«fuori porta». In quegli anni si legò alla pittrice 
A. Raphaél, che era stata allieva di J. Epstein a 
Londra e aveva frequentato gli espressionisti del- 
l’Ecole de Paris. Il sodalizio artistico stabilitosi fin 
dal 1928 fra i tre pittori si può considerare il nu- 
cleo iniziale di quella Scuola + romana che al for- 
malismo arcaicizzante e monumentale dell’arte 
ufficiale del tempo oppose una lettura espressio- 
nistica della realtà (7ramonto sul Lungotevere, 
1929, Coll. L. Caetani Howard). Nei primi anni 
Trenta M. perseguì una costruzione del dipinto 
più astratta e «metafisica» (Nudo, 1933, Roma, 
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«Demolizione dei borghi» (1939): olio su tela, 
cm 49,5 x602,5. Roma, Cialleria Nazionale d'Arte Moderna. 


Gall. Naz. d'Arte Mod.), ma sempre muovendosi 
in ambito anticlassicista e facendo riferimento 
nella scelta dei temi a motivi intimi e dimessi (/t0- 
ri secchi sul tavolo, 1934, Firenze, Raccolta A. 
Della Ragione). Nel 1936-39, in pieno clima im- 
perial-fascista, sviluppò un nuovo tema sottilmen- 
te eversivo nella serie delle «demolizioni» ( De- 
molizione det borghi, 1939, Roma, Gall. Naz. 
d’Arte Mod.); partecipò quindi alla il mostra di 
Corrente (Milano, 1939) con le prime Fantasie 
(1939-43, Roma, Gall. Naz. d’Arte Mod.), dipinti 
ispirati alle drammatiche esperienze di quegli an- 
ni, in cui è evidente il riferimento sia a Goya sia 
all’espressionismo nordico. Nel dopoguerra attra- 
versò un breve ma significativo periodo neoreali- 
sta (Osteria di via Flaminia, 1949-50), Roma, coll. 
priv.); a partire dalla fine degli anni Cinquanta ri- 
sentì delle suggestioni dell’informale e della pittu- 
ra materica (Paesaggio panorama con cielo blu, 
1957, Roma, Coll. G. Castellucci). 

Maffei Francesco (Vicenza 1605 ca - Padova 
1660) pittore italiano. Formatosi a Vicenza in am- 
biente tardomanieristico e sulla tradizione dei 
grandi maestri del Cinquecento veneto, risentì poi 
del rinnovamento operato a Venezia da J. Liss, 
da D. Fetti e da B. Strozzi. La sua opera si pone 
così tra l’irrequietezza manieristica e l'esuberanza 
e la fantasia barocche (Allegoria di Alvise Fosca- 
rini, Vicenza, Mus. Civ.; Adorazione dei Magi, Vi- 
cenza, Duomo; La traslazione dei santi, Brescia, 
Duomo Vecchio; la serie dei Miracoli di san Nico- 
la, Vicenza, San Nicola). 

Magagnò - Maganza, Giambattista. 

Maganza Giambattista detto il Magagnò (Calao- 
ne, Padova, 1510) ca - Vicenza 1586) pittore italia- 
no. Amico di G.G. Trissino e del Palladio, fu sin- 
golare figura di letterato, autore anche di poesie 
dialettali nello stile del Ruzante. Dipinse pale sa- 
cre per le chiese di Vicenza, con un gusto manieri- 
stico che ha per modelli il Veronese e il Tintoret- 
to; interessante è la sua decorazione di Villa Tren- 
to a Costozza, con quadrature prossime allo stile 
di G.B. Zelotti. Suo figlio ALEssANDRO (Vicenza 
1556 - 1630 ca) guardò a Palma il Giovane, Vero- 
nese e Zelotti interpretandoli in modi di semplifi- 
cata austerità controriformistica (Battesimo di Crt- 
sto, 1591, Vicenza, Santuario di Monteberico). 
Magatti Pietro Antonio (Varese 1691-1767) pit- 
tore italiano. Formatosi a Bologna alla scuola di 
G.G. Dal Sole, ma soprattutto sugli esempi del 
barocco lombardo, dal Morazzone al Legnanino, 
esplicò una vasta attivitàcome decoratore e pitto- 
re di pale d'altare dapprima perle chiese di Vare- 
se e del territorio e poi di Milano e Pavia (affre- 
schi in San Giorgio a Biumo. 1726: Deposizione, 
Milano, Pin. Ambrosiana; Eraclio impone a Stroe 
di lasciare la Croce, Milano, Duomo: Guarigione 
di Tobia, 1732, Busto Arsizio, San Michele). Svi- 
luppò uno stile di notevole fluidità ed eleganza. 
caratterizzato da un raffinato pittoricismo e dalla 
tendenza verso soluzioni cromatiche progressiva- 
mente più luminose e schiarite. 

Maggiolini Giuseppe (Parabiago. Milano. 1738- 
1814) ebanista e intarsiatore italiano. Il suo nome 
è legato alla caratteristica decorazione a intarsio 
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dei mobili da lui eseguiti per le più note famiglie 
milanesi e per le corti europee, impiegando alme- 
no 86 tipi di legni diversi. | disegni ornamentali, 
con motivi vegetali e raffigurazioni di gusto neo- 
classico (trofei floreali o di strumenti musicali, 
cornucopie con volute di foglie d’acanto, nastri, 
edere, mazzi di fiori, elementi architettonici) gli 
furono spesso forniti da artisti quali G. Levati, A. 
Appiani, L. Comerio; circa 1800 di questi disegni 
preparatori sono conservati presso il Castello 
Sforzesco di Milano. Tra i più tipici mobili da lui 
prodotti: comodini, stipi, cofanetti, scatole-scrigno 
e soprattutto cassettoni. La sua attività fu prose- 
guita dal figlio CARLO FRANCESCO (1758-1834). 
Maggiotto Domenico Fedeli detto il (Venezia 
1712-94) pittore italiano. Seguace di G.B. Piazzet- 
ta, ne IMItò i temi e la tecnica pittorica, smorzan- 
done tuttavia il violento luminismo e conferendo ai 
soggetti un’intonazione malinconica. Ebbe fortu- 
na la sua vasta produzione di busti di adolescenti e 
scene di genere (Pollivendola, Torino, Pin. Alber- 
tina; Ragazzo col piffero, Venezia, Ca” Rezzonico). 
Magico primario tendenza artistica affermatasi 
negli anni Ottanta del Novecento. In Italia è stata 
sostenuta dal critico F. Caroli (1982) con riferi- 
mento a personalità artistiche (U. Bartolini, O. 
Galliani, L. Mainolfi, A. Spoldi, Salvo, L. Castelli, 
N. Longobardi, G. Notargiacomo, M. Jori)nonri- 
conducibili a un'unica «scuola» ma accomunate 
da una ricerca di tipo «mitico-istintuale». Deli- 
neatasi attraverso le esposizioni // nuovo contesto 
(Milano 1979), Nuova immagine (Milano 1980), 
Aperto ‘80 (Biennale di Venezia 1980), Genius lo- 
ci (Acireale e Ferrara 1980), tale tendenza ha avu- 
to una prima storicizzazione nella mostra Anni 
Ottanta (Bologna e altre sedi, 1985). In ambito in- 
ternazionale sono a essa riconducibili, tra gli altri, 
alcuni scultori inglesi (S. Cox, T. Cragg, A. Ka- 
poor, A. Gormley, E. Bainbridge, J. Opie, A. Wil- 
ding) e statunitensi (D. Finn) e inoltre artisti qua- 
li Adrian X, M. Buthe, L. Giandonato, J. Van't 
Slot, J. Goldstein. 

Magini Carlo (Fano 1720-1806) pittore italiano. 
Fu uno dei più notevoli pittori di nature morte del 
Settecento marchigiano; nelle sue tele unì alla ri- 
presa naturalistica arcaizzante la morbidezza pit- 
torica settecentesca, restituendo al genere carat- 
teri di quotidianità e familiarità (Natura morta 
con cavolfiore, V750 ca, Faenza, Pin. Civ.). Fu an- 
che ritrattista (Ritratto di padre Luigi Barbieri, Fa- 
no, Pin. Civ.) e di opere sacre (Sant'Antonio, Fa- 
no, chiesa di Sant Antonio), di stretta osservanza 
bolognese. 

Magistretti Vico (Milano 1920) architetto e desi- 
gner italiano. Attivo come architetto soprattutto 
negli anni Cinquanta e Sessanta, ha sviluppato il 
razionalismo iniziale in una grande versatilità 
espressiva (chiesa nel quartiere QT8 a Milano, 
1947-55: grattacielo «Torre Parco» a Milano, 
19SS: progetto per Villa Arosio, 1959; complesso 
edilizio «Marina grande» di Arenzano, 1960-63; 
complesso residenziale di Milano San Felice, 
1967). Ha acquistato fama internazionale per la 
Sua attività di designer, realizzando in particolare 
mobili (sedia Carimate, 1959; tavolo Demetrio, 


1966; sedia Selene, 1969; divano Maralunga, 1973; 
sedia Silver, 1989) e lampade (tra le più note la 
lampada da tavolo Eclisse, 1965) che coniugano 
con estrema coerenza eleganza formale e innova- 
zione tecnologica. 

Magna Grecia e Sicilia, arte della espressione 
che designa l’arte fiorita tra i secc. vii e Iv a.C. 
nelle colonie greche dell’Italia meridionale (sul- 
l'esatta estensione geografica del termine Magna 
Grecia gli scrittori antichi non sempre concorda- 
no) e della Sicilia. Essa ebbe caratteri originali ri- 
spetto all'arte greca, e sviluppi che attraversano 
anche l'età ellenistica influenzando la civiltà ro- 
mana. Le genti greche che, rivaleggiando o asso- 
ciandosi, parteciparono alla fase iniziale della co- 
lonizzazione provenivano soprattutto dall’Eubea 
(stanziatisi presso lo scalo di Pithecusa, l'odierna 
Ischia, fondarono Naxos, Cuma, Partenope, Zan- 
cle e Reggio); da Rodi (a essi si deve la fondazio- 
ne di Gela, da dove più tardi partirà un’emigra- 
zione verso Agrigento); dall’Acaia (madrepatria 
di Sibari e Crotone, a loro volta f'ondatrici di Me- 
taponto, Poseidonia, Caulonia); dalla Locride, da 
Sparta e da Megara Iblea (a costoro si devono ri- 
spettivamente le città di Locri Epizefiri, Taranto e 
Selinunte; muovendo dalla fonia, i focei fondaro- 
no poi Elea, divenuta Velia in età romana, e Sirio- 
Polieion). Una vasta e profonda influenza eser- 
citò Corinto (che fondò Siracusa), attiva soprat- 
tutto nei settori della produzione ceramica, della 
plastica di piccole dimensioni e delle terracotte 
per rivestimento architettonico, mentre in questo 
processo di civilizzazione Atene restò assente; so- 
lo nel sec. v a.C., sotto la spinta espansionistica di 
Pericle, rifondò Turi (l'antica Sibari, distrutta dai 
crotoniati nel 510) a.C.) ed Eraclea. 
Particolarmente nell’ambito dell’architettura si 
coglie il gusto peculiare di questa civiltà, poiché le 
nuove colonie sorsero in aree prive di preesisten- 
ze e la loro prosperità permetteva di concepire 
piani grandiosi. L'area italiota e siceliota fu una 
delle più vivacemente e profondamente interessa- 
te alla sperimentazione urbanistica, ma, al contra- 
rio delle città della sfera ionica, alcuni centri colo- 
niali della Magna Grecia e della Sicilia offrono 
esempi di impianti urbanistici non sempre piena- 
mente regolari. Per es., nello schema stradale di 
Agrigento (sec. vi a.C.) è evidente un doppio 
orientamento, imputabile alla natura del terreno. 
La regolarissima struttura urbanistica di Poseido- 
nia (la romana Paestum, sec. vi a.C.) presenta la 
singolarità di una fascia centrale in senso nord- 
sud, occupata dai recinti sacri dei tre templi e da- 
gli edifici pubblici, fra cui l’agorà. Scarsi e di diffi- 
cile interpretazione sono i resti delle costruzioni 
del sec. vir a.C., erette in legno o in argilla; dal sec. 
VI in poi, anticipando rispetto alla madrepatria il 
fenomeno della pietrificazione, i templi vennero 
costruiti in calcare locale, mentre poco usato era il 
marmo. | templi delle colonie più importanti co- 
stituiscono un aspetto particolare dell’area di dif- 
fusione dello stile dorico: sovente essi presentano 
le proporzioni allungatissime proprie di tutto l’ar- 
caismo e uno spostamento della cella verso la 
fronte posteriore (motivo comune a tutti i templi 
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arte della Magna Grecia e 
della Sicilia 

1 /l tempio della Concordia 
(sec. v a.C.) ad Agrigento. 

2 «Tuffatore»: affresco (pari., 
480 a.C .). Paestum, Tomba del 
Tuffatore. 

3 «Dioscuro»: acroterio (420 ca 
a.C.) da Locri. Reggio 
Calabria, Museo Archeologico 
Nazionale. 

4 «Ade e Persefone»: tavoletta 
votiva in terracotta (470-450 
a.C.) da Locri. Reggio 
Calabria, Museo Archeologico 
Nazionale. 

S Cratere (370-60 a.C.) da 
Ruvo. Napoli, Museo 
Archeologico Nazionale. 

6 Vaso cdi Gnathia (sec. tv a.C). 
Taranto, Musco Archeologico 
Nazionale. 

7 Orecchino in oro di epoca 
ellenistica, da una tomba di 
Taranto. Taranto, Museo 
Archeologico Nazionale. 
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di Selinunte, nei quali, oltre alle proporzioni, an- 
che la forma dei capitelli e altri particolari risulta- 
no estranei alla tradizione greca). Nel tempio di 
Apollo a Siracusa eretto da Cleomene ed Epicle, 
lo spazio frontale prima del pronao diventa quasi 
quadruplo e gli intercolumni delle fronti si allar- 
gano. Anche nel periodo delle guerre persiane, 
quando i legami tra alcune colonie (Agrigento, Si- 
racusa e Gela) e la Grecia diventarono più stretti, 
i templi erano simili solo esteriormente a quelli 
della madrepatria, mentre la particolare articola- 
zione degli spazi interni risultava legata a ragioni 
specifiche di culto e di rito, come esempliticano il 
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tempio di Atena a Siracusa, con cella indivisa e 
ampio pronao e quello della Concordia ad Agri- 
gento, dove il pronao diventa un vero e proprio 
spazio a sé stante, in modo del tutto inusuale. Si 
tendeva inoltre a una frontalizzazione del tempio, 
in genere mediante una rampa d'accesso. Uniche 
testimonianze di architettura ionica nelle colonie 
dell'Occidente greco sono il tempio di Maras, a 
Locri (prima metà del sec. v a.C.), quello di Orti- 
gia a Siracusa e l’Arhénaion sull'Acropoli di Elea. 
Poco attestato è l'ordine corinzio, di cui un impor- 
tante esempio di capitello è quello raffigurato su 
uno scettro d’oro proveniente da Taranto: una 
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forma particolare di capitello si sviluppò nel tardo 
ellenismo a Siracusa: era caratterizzato da foglie 
di acanto ritorte e da rilievi, di probabile deriva- 
zione da Alessandria d'Egitto. Nell’architettura 
templare della Magna Grecia e della Sicilia ele- 
mento peculiare è la ricchezza ornamentale del 
tetto, sia in terracotta sia in pietra o manmo (si ve- 
dano il tempio di Atena a Siracusa e il tempio C 
di Selinunte); nelle varie parti della trabeazione 
vengono usate protomi leonine; sono meno fre- 
quenti invece i fregi decorativi, ai quali vengono 
preferiti i gorgoncia (teste della Gorgone con fun- 
zione ornamentale). 
Per la scultura della Magna Grecia e della Sicilia 
la tradizione ricorda numerosi artisti, ma solo di 
+ Pitagora si hanno notizie sicure: nato a Samo 
intorno al 500 a.C., emigrò a Reggio nel 496, dove 
produsse un gran numero di opere in bronzo tra 
cui il Filottete zoppo, statua celebratissima dagli au- 
tori antichi ma a noi nota solo attraverso riprodu- 
zioni su gemme. Tipico artista della seconda ge- 
nerazione del cosiddetto stile severo, predilesse la 
raffigurazione del nudo maschile e i problemi del 
movimento. I primi esempi di scultura sono sicu- 
ramente importati (la più antica scultura in mar- 
mo è una testa tardodedalica del Mus. Archeolo- 
gico Naz. di Agrigento), ma con l’affermarsi del- 
l'autonomia politica delle colonie anche la scultu- 
ra manifesta caratteristiche proprie già dalla fine 
del sec. vii a.C. (Metaponto, Taranto). Gli studi 
degli ultimi decenni sulla plastica italiota e sicelio- 
ta hanno infatti superato la contrapposizione cen- 
tro-periferia che secondo una lunga tradizione 
storiografica, soprattutto tedesca (Jantzen, Lan- 
glotz), interpretava le opere magnogreche come 
espressioni «provinciali» rispetto all’arte greca. 
Oggi si tende a sottolineare l’importanza che il 
contatto con le popolazioni indigene ha avuto nel- 
la formazione dell’a. della M.G., favorendo lo svi- 
luppo di un'idea di fecondità e maternità legata 
alla diffusione dei culti ctonii, estranea alla Gre- 
cia. Sensibilità plastica, ricerca di un modellato 
morbido delle superfici, creatività ed eclettismo, 
oltre a un interesse costante per il movimento e la 
sua resa (Atleta di Adrano; Efebo di Selinunte), 
sono evidenti nei prodotti di molte botteghe colo- 
niali che solo in parte aderiscono alle invenzioni 
iconografiche e compositive degli scultori greci. 
Tra i capolavori della scultura in marmo è da se- 
gnalare il Trono Ludovisi* (460 ca a.C., conserva- 
to a Roma. Mus. Naz. Romano), decorato sui tre 
lati con scene in cui la raffinatezza ionica del pan- 
neggio si accorda con il realismo corporeo del nu- 
do. Di carattere più artigianale risulta, invece, il 
rilievo dei pinakes locresi (queste tabelle fittili si 
trovano in gran parte al Mus. Naz. di Reggio Ca- 
labria: altri esemplari sono disseminati in vari mu- 
sel di tutto il mondo), in cui si raffigurano offerte 
agli dei dell’Ade. il ratto di Core e teogamie. Nel- 
la grecità occidentale (tempio alla foce del Sele, 
Selinunte: tempio di Maras, a Locri). la plastica 
frontonale è poco documentata, a differenza di 
quella metopale. Gli esempi più importanti sono 
le metope del tempio C di Selinunte. in calcare 
(materiale di facile disponibilità e meglio rispon- 
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dente alla tecnica degli artisti locali), databili in- 
torno alla metà del sec. vi a.C. Particolarmente si- 
gnificative quelle con la rappresentazione fronta- 
le della Quadriga di Apollo, con Perseo e la Gor- 
gone, con Ercole e i Cercopi. Rispetto alle scultu- 
re metopali della madrepatria, esse presentano 
una accentuata profondità spaziale del rilievo. Di 
grande importanza per la scultura architettonica 
della Magna Grecia sono le metope che decora- 
vano uno dei rhesaurdi e il tempio maggiore nel 
santuario di Era alla foce del Sele (metà e fine del 
sec. vi a.C.). Nell’ambito della scultura in bronzo, 
l’opera più notevole è il cosiddetto Efebo di Seli- 
nunte (inizio del sec. v a.C., Palermo, Mus. Ar- 
cheologico Regionale), certo un’opera di produ- 
zione locale, riconducibile agli schemi compositivi 
dello stile severo. Particolare diffusione ebbero le 
figure di giovinetti, adattate a manici di specchio o 
reggenti una coppa per libagioni: gli esemplari più 
antichi, prodotti in bronzo e lavorati con accura- 
tezza quasi calligrafica, possono risalire alla pri- 
ma metà del sec. v a.C. (botteghe di Locri, Taran- 
to). 

Nella Magna Grecia l’arte della lavorazione dei 
metalli (toreutica) ebbe uno sviluppo maggiore 
che in Grecia: le splendide Aydriai, i preziosi vasi 
trovati a Taranto e Reggio, che furono i principa- 
li centri di produzione, testimoniano la ricca fan- 
tasia dei toreuti greco-occidentali. Grande svilup- 
po ebbero la coroplastica (secc. vii-11 a.C.), con 
statuette, busti, protomi e rilievi, talora anche di 
notevole livello qualitativo (Perirrhantérion dal- 
l’Incoronata, Metaponto, Mus. Naz., fine sec. vii 
a.C.; pinakes da Locri), e l’oreficeria, che in alcuni 
centri (per es. Taranto) produsse, soprattutto nel 
corso dell'età ellenistica (secc. Iv-M1 a.C.), gioielli 
di particolare raffinatezza. Ricchissima fu la pro- 
duzione vascolare della Magna Grecia, già a par- 
tire dalla fase tardo-geometrica e orientalizzante 
(fine sec. vi-vii a.C.), e sorprendente la molte pli- 
cità delle sue forme. Essa si richiamava a vasi im- 
portati dalla Grecia, ma sin dagli inizi del sec. vii 
a.C. mostrò caratteristiche proprie: maggiore vo- 
lume dei vasi, decorazione più ricca, componente 
ornamentale meno contenuta. Con la metà del 
sec. v a.C. si cominciò a produrre in Apulia e in 
Lucania (Taranto e Metaponto) ceramica a figure 
rosse, mantenendo nella fase più antica (protoa- 
pula e protolucana) una maggiore aderenza allo 
stile attico (Pittore di Pisticci, Pittore delle danza- 
trici), ricercando linee più morbide e realistiche; 
tale gusto è ancor meglio testimoniato dalle opere 
del Pittore di Dionysos, del Pittore delle Carnee e 
del Pittore di Dolon. Imponente è la produzione 
dei ceramografi apuli, in particolare della prolifica 
officina del Pittore Dario che creò gli enormi vasi 
di Ruvo (alti quasi due metri) offrendo una inte- 
ressante interpretazione del mito e della storia. 
All'inizio del sec. Iv a.C. si affermò un nuovo gu- 
sto tendente a una maggiore policromia, attraver- 
so la sostituzione delle figure rosse con quelle so- 
vradipinte in bianco, giallo e paonazzo. Il primo e 
più noto pittore di questa nuova corrente, detta 
produzione di Gnathia (da Taranto), è il Pittore 
di Konakis (metà sec. rv a.C.). Nel corso dei secc. 
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Iv-11 a.C. questa abbandonò le rappresentazioni 
figurate e si volse alla decorazione vegetale e fito- 
morfa (viticci colorati di bianco e giallo dorato). 
L’ultima produzione magnogreca di vasi uscì dal- 
la fabbrica di Canosa (secc. 11-n a.C.), legata a in- 
flussi orientali (grandi crateri a volute), e dall’offi- 
cina siciliana di Centuripe (fine sec. III - inizio sec. 
1 a.C.): si tratta per lo più di crateri a calice quasi 
sempre decorati con figure applicate e sovrappo- 
ste; l'esempio più importante è il vaso (frammen- 
tario ma prezioso) con Dionysos e Ampelos 
(Mus. Archeologico Regionale di Siracusa). No- 
tevole, infine, la produzione numismatica: le mo- 
nete coniate nell'Italia meridionale sono conside- 
rate tra le più belle dell'antichità. La testa di Are- 
tusa e la quadriga furono motivi costanti (ma vari 
nella resa stilistica) delle monete di Siracusa, la 
cui produzione raggiunse alla fine del sec. v a.C. 
unlivello «classico» con una delle più perfette raf- 
figurazioni di Ercole che lotta con il leone. Le co- 
niature siracusane, che si valsero delle firme di fa- 
mosi maestri (+ Cimone, Eumene ecc.), furono 
largamente imitate. 

Magnasco Alessandro, detto il Lissandrino (Ge- 
nova 1667-1749) pittore italiano. Verso il 1678 era 
a Milano alla scuola di F. Abbiati, dove studiò i 
pittori lombardi del Seicento (Morazzone) prati- 
cando per breve tempo la pittura religiosa ( Estasi 
di san Francesco, Genova, Palazzo Bianco). La 
conoscenza di S. Ricci e i presumibili contatti con 
i pittori di genere lombardi (A. Cifrondi, il Tode- 
schini, P. Bellotto) furono determinanti per la na- 
scita dei suoi tipici dipinti satirici. Durante un lun- 
go soggiorno a Firenze (1703-10), dove è docu- 
mentato insieme ad A.F. Peruzzini, il paesaggista 
anconetano con cui aveva avviato un'intensa col- 
laborazione, trovò protezione presso Ferdinando 
de’ Medici e conobbe l’opera di G.M. Crespi. M. 
svolse la sua apprezzata e fertile attività principal- 
mente in Lombardia (affreschi per il castello di 
Brignano d'Adda, 1716); nel 1735 ritornò a Ge- 
nova, ma la sua fama vi rimase piuttosto scarsa. 
Alla formazione del suo stile, elaborato in am- 
biente ligure e lombardo, non furono estranee in- 
fluenze nordiche, di cui si scoprono precisi riferi- 
menti nell’accentuata tendenza alla caratterizza- 
zione delle figurine: allampanate silhouettes di 
frati, boscaioli, saltimbanchi fissate a guizzanti 
colpi di pennello contro fondali di cupa e teatrale 
vastità. Il gusto per le coreografie picaresche, ere- 
ditato dai bamboccianti e da J. Callot, non esclude 
tuttavia una vena satirica d’intonazione singolar- 
mente progressista, cui danno via via occasione 
l’albagia aristocratica ( Trattenimento in un giardi- 
no d'Albaro, Genova, Palazzo Bianco) e la credu- 
lità popolare (quattro Streghe, Genova, coll. 
priv.), il fanatismo religioso (La sinagoga, Cleve- 
land, Ohio, Mus. of Art) e la mondanità ecclesia- 
stica (Concerto di monache, Milano, coll. priv.). 
Nelle opere tarde s’accentua lo sfrangiamento 
della materia pittorica mentre la visione si fa più 
instabile e l'antastica, accendendosi d’improvvisi 
lampeggiamenti che rischiarano rovine di conven- 
ti o paesaggi in tempesta (£urto sacrilego sventato 
da una frotia di scheletri, 1731, Siziano, Santa Ma- 
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«Refettorio»(1735 ca): olio su tela, cm 176 X143. Bassano, 
Museo Civico. 


ria di Campomorto; Refettorio, Bassano, Mus. Civ.; 
Interrogatorio in carcere, Francoforte, Kunstinst.) 
con effetti di clamorosa efficacia drammatica. 
Magnelli Alberto (Firenze 1888 - Meudon 1971) 
pittore italiano. Autodidatta, studioso attentissi- 
mo della pittura toscana del Tre e Quattrocento, e 
dell'ultimo Ottocento, iniziò a dipingere nel 1907 
in forme postimpressioniste con influssi fauves e 
sintetisti. Tra il 1912 e il 1914 frequentò gli intel- 
lettuali e gli artisti della «Voce» e di «Lacerba». 
Nel 1914 si recò con Palazzeschi a Parigi, conobbe 
G. Apollinaire, P. Picasso, F. Léger, M. Jacob, H. 
Matisse e A. Archipenko. L’anno successivo pas- 
sò decisamente all’astrazione seguendo le indica- 
zioni formali provenienti dall’orfismo (Pittura n. 
529, 1915, Firenze, Gall. d'Arte Mod.). Nel 1916 
reintrodusse nelle proprie composizioni la pre- 
senza figurale, che nel 1918, in una serie di opere 
esaltanti la fine della guerra e chiamate «esplosio- 
ni liriche», si trasformò in una vivace girandola 
colorata dove convergono influssi orfici e futuristi 
e suggestioni della pittura di F. Marc. Trasferitosi 
a Parigi nel 1931, M. portò a termine una serie di 
opere (Pierre, iniziate a Firenze nel 1930. e con- 
cluse nel 1934) che, evocando una frammentazio- 
ne o un’esplosione della materia. preludono a una 
nuova fase astratta iniziata nel 1933 e compren- 
dente tutto il lavoro successivo dell'artista. in una 
ricerca di forme e ritmi puri e dialoghi spaziali di 
grande assolutezza e solennità: dalle 89 lavagnette 
Ardesie (1936-43), a Tranquillità inquieta (1953, 
Roma, Gall. Naz. d'Arte Mod.). a Ramificazione 
(1958, Firenze, Gall. d'Arte Mod.). 

Magni Cesare (Milano 1495 ca - 1534) pittore ita- 
liano. Il giudizio sulla sua opera si basa su quattro 
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dipinti datati (Madonna e santi, 1530, Milano, Pin. 
Ambrosiana: Crocifissione e santi, 1531, Vigeva- 
no. Duomo; Madonna e santi, 1531, Codogno, 
San Biagio; affreschi con San Martino e sun Gior- 
gio, 1533, Saronno, Santa Maria dei Miracoli) e su 
pochi altri a lui attribuiti (Sacra Famiglia, Milano, 
Brera). Le sue corpose desunzioni dai modelli 
leonardeschi (gli sono attribuite, fra l’altro, una 
copia dell'Ultima Cena, Milano, Brera; e una del- 
la Vergine delle rocce. Napoli, Mus. di Capodi- 
monte) rivelano, accanto a più antichi ricordi del 
Bergognone e del Bramantino, la mediazione di 
Cesare da Sesto. 

Magni Pietro (Milano 1817-77) scultore italiano. 
Si formò all'Accademia di Brera e nello studio 
dello scultore neoclassico A. Sangiorgio. Nel 1837 
rimase affascinato dalla purezza delle forme scol- 
pite da L. Bartolini. che ebbe modo di ammirare 
all'Esposizione nazionale di Brera. Tra le sue 
opere, si ricordano Davide (1850), Socrate (1853) 
e Ragazza che legge (1856, tutte a Milano, Gall. 
d'Arte Mod.). espressione di una scultura roman- 
tica in equilibrio tra forma ideale e ricerca natura- 
listica. Replicò più volte le sue opere di maggior 
successo. Suo è il monumento a Leonardo da 
Vinci in piazza della Scala a Milano (1859-72), ca- 
ratterizzato da un certo accademismo. Collaborò 
anche con la Fabbrica del Duomo. 

Magnum Photos agenzia fotografica cooperati- 
va fondata a Parigi nel 1947 da R. Capa. G. Rod- 
ger. D. Seymour «Chim», H. Cartier-Bresson e 
W. Vandivert. Una seconda sede fu aperta a New 
York l'anno successivo. Si affiliarono poi alla coo- 
perativa numerosi fotogiornalisti. tra cui E. Haas, 
W. Bischof. E. Armold. D. Stock, B. Glinn, C. Ca- 
pa. R. Burri. B. Davidson. E. Erwitt. I. Berry, D. 
Hurn, D. McCullin. Ph.J. Griffiths, L. Freed. M. 
Riboud. G. Le Querrec. G. Peress, R. Depardon, 
J. Koudelka. I. Morath. F. Scianna. Considerata 
un punto di riferimento e un modello per il foto- 
giornalismo internazionale. la M.P. possiede, oltre 
agli archivi dei membri della cooperativa. una va- 
sta collezione di fotografie dell'Ottocento e del 
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1 «La passeggiata di 
Euclide» (1955):olio su 
tela, cm 162x129. 
Minneapolis, Art Institute. 
2 «L'uomo con la 
bombetta» (1964): olio su 
tela, cm 64 X47. New 
York, coll. priv. 


Novecento; svolge anche attività di casa editrice e 
organizza mostre fotografiche. 

Magrini Marco (Milano 1945) scultore e pittore 
italiano. Dopo un esordio neocostruttivista, ha 
lavorato indifferentemente sulle due e sulle tre 
dimensioni, misurandosi con materiali come 
plexiglas, fibra di vetro, metallo dipinto e cotto a 
forno ma anche con i più tradizionali ferro, 
bronzo, legno, pietra (Maschile/Femminile, 1990, 
cimitero di Stezzano, Bergamo). Nei suoi lavori, 
spesso ispirati alle culture del Vicino Oriente © 
del passato, la memoria antropologica si fonde 
con la profezia del futuro. 

Magritte René (Lessines 1898 - Bruxelles 1967) 
pittore belga. Dopo aver studiato all'Accademia 
di Bruxelles e aver svolto un'attività influenzata 
dalle ricerche d'avanguardia (tra futurismo, cubi- 
smo orfico e Nuova Oggettività), conobbe (1 923) 
la pittura di de Chirico. Si avvicinò quindi grada- 
tamente alle idee surrealiste, finché, nel 1926, en- 
trò in contatto diretto con A. Breton e col gruppo 
parigino. Soggiornò a Parigi dal 1927 al 1930, do- 
podiché rientrò definitivamente in patria. La pit- 
tura di M. prende le mosse dalla spazialità metafi- 
sica di de Chirico e dal suo ricorso all'associazione 
imprevedibile di elementi senza rapporto logico 
tra loro per produrre un'atmosfera di straniamen- 
to e mistero; fortemente influenzato anche da M. 
Ernst, M. immette nella propria opera una qua 
lità dii immagini banali e di cose familiari che, ge 
te con un'ottica realistica e dipinte con la dida 
semplicità delle illustrazioni per i libri d'jg 
vengono poi accostate tra loro O) trasf 
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do, «ma una conoscenza € arabile dal 
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apporti di scala; si 
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no più complessi rapporti tra linguaggio e mondo 
degli oggetti. La figurazione magrittiana (alla cui 
definizione hanno abbondantemente contribuito 
anche immagini derivate da grafica e illustrazioni 
popolari e pubblicitarie del primo Novecento) ha 
avuto una straordinaria fortuna a partire dagli an- 
ni Sessanta, esercitando la propria influenza sia su 
una certa linea della cultura artistica (la pop art, 
l’arte concettuale), sia sulla produzione d'immagi- 
ni legata ai mezzi di comunicazione di massa e al- 
la pubblicità. Dalla seconda metà degli anni Ven- 
ti, a partire da opere come L'assassino minacciato 
(1927), Il falso specchio* (1928; entrambi a New 
York, Mus. of Mod. Art), Ceci n'est pas une pipe 
(1928-29, Los Angeles, County Mus. of Mod. Art) 
o La condizione umana (1933, Washington, Nat. 
Gall.), la produzione di M. rivela una profonda 
unità tecnica e tematica. Importanti nuclei di sue 
opere si trovano ai Mus. Royaux des Beaux-Arts 
di Bruxelles (da // Matrimonio di mezzanotte, 
1926, a L'impero delle luci, 1954), al Mus. Nat. 
d'Art Mod. di Parigi (// doppio segreto, 1927; Il 
modello rosso, 1935), alla Tate Gall. di Londra 
(Uomo con giornale, 1927; Lo spirito di geome- 
tria, 1937). Celebri anche le illustrazioni (1945) da 
lui incise per / canti di Maldoror di Lautréamont. 
mail art (ingl, «arte postale») pratica artistica 
consistente nella creazione e nello scambio di 
opere tramite la rete postale, al di fuori dei circui- 
ti convenzionali del mercato dell’arte; la produ- 
zione consiste soprattutto in timbri, adesivi, carto- 
line, buste, francobolli realizzati appositamente 
dagli artisti. Ne è stato iniziatore l'artista statuni- 
tense Ray Johnson (Detroit, Michigan, 1925 - 
New York 1995) che, dalla metà degli anni Cin- 
quanta, realizzò centinaia di moticos, collages d’'i- 
spirazione dada (in formato standard cm 28x19) 
con incorporati disegni, immagini a stampa e let- 
tere ricevute, inviandoli ad amici e conoscenti cui 
chiedeva di arricchirli con un intervento persona- 
le e di rispedirli ad altri destinatari. In pochi anni, 
Johnson creò un'ampia rete che definì, ironica- 
mente, «New York Correspondance School». Il 
coinvolgimento della m.a. nelle attività di + 
Fluxus sin dagli esordi (1961) ne ampliò il raggio 
d'azione su scala mondiale; il fenomeno, che ha 
assunto particolare rilievo soprattutto negli anni 
Settanta, ha visto la partecipazione anche di artisti 


Aristide Maillol 

«JI fune» (1939-43 ca): scultura in 
piombo, cm 128x 220x160. New 
York, Musei of Modern Art. 


di matrice concettuale (tra gli altri On Kawara, 
Ch. Boltanski); in Italia, si possono ricordare i la- 
vori di A. Boetti, G. Bertini, e soprattutto G.A. 
Cavellini (una delle maggiori raccolte di m.a. è 
conservata appunto presso la Fondazione Cavelli- 
ni di Brescia). 

Maillart Robert (Berna 1872 - Ginevra 1940) in- 
gegnere svizzero. Nelle sue numerose e importan- 
ti opere di ingegneria civile ricercò nuove possibi- 
lità di applicazione del cemento armato, con ri- 
sultati rilevanti anche dal punto di vista estetico. 
Nel 1901 realizzò il ponte a Zuoz in Engadina, 
con una struttura a tre cerniere e solette in ce- 
mento armato, primo di una lunga serie conclusa 
nel 1940 con lo spettacolare ponte sul Simme nel- 
l’Oberland bernese. Nel 1908 brevettò il solaio a 
fungo a nervature ortogonali, capostipite di innu- 
merevoli applicazioni e varianti. M. continuò poi 
a perfezionare questi duc tipi costruttivi, giungen- 
do a risolvere problemi fino ad allora rimasti in- 
soluti, come i ponti in curva, e a impostare lo 
schema di nuove tipologie edilizie. 

Maillol Aristide (Banyuls-sur-Mer 1861 - Perpi- 
gnan 1944) scultore francese. Iniziò i suoi studi co- 
me pittore, allievo a Parigi di J.-L. Gérome e di A. 
Cabanel presso l'’Ecole des Beaux-Arts (1885-89). 
Ma già in quegli anni, grazie anche all’amici- 
zia con E.-A. Bourdelle, rivelò un preciso inte- 
resse per la scultura, in particolare per quella di 
A. Rodin. A ffascinato dagli arazzi medievali del 
Mus. di Cluny, si dedicò egli stesso a quella tecni- 
ca, aprendo a Banyuls un atelier (1893). Da que- 
ste esperienze, oltre che dall’ammirazione per P. 
Gauguin e per M. Denis, maturarono i suoi primi 
dipinti di fanciulle e di nudi femminili, motivi poi 
ripresi dall'artista nel corso della sua attività. In 
seguito, anche per una sopravvenuta malattia agli 
occhi, M. si dedicò sempre più alla scultura. Verso 
il 1900 la sua arte era ancora legata ai nabis (E. 
Vuillard e P. Bonnard) e a H. Matisse. ma le sug- 
gestioni della scultura egizia e indiana, da lui am- 
mirata all'Esposizione universale di Parigi del 
1900, e poi di quella classica. conosciuta in occa- 
sione di un viaggio in Italia e in Grecia (1908). ac- 
centuarono il suo interesse per la ricerca plastica, 
determinando il suo gusto per i volumi massicci e 
per una composizione piana, ritmica, distesa. Dal- 
le prime sculture in legno e in argilla a quelle co- 


Mainardi 


720) 


late in bronzo, M. continuò a plasmare semplici 
nudi femminili di solido impianto e di un’impo- 
nenza tranquilla, lontani da ogni compiacimento 
intellettualistico. Tra le sue opere più significative 
si possono ricordare: // desiderio (1907, Parigi, 
Mus. Orsay). le Stagioni del Mus. Puskin di Mo- 
sca (1912), Vle de France e Vl Armonia (entrambe 
a Parigi, Mus. d'Orsay), eseguite rispettivamente 
nel 1925 e nel 1944 per la città di Parigi; // ficune 
(1939-43 ca, New York, Mus. of Mod. Art), e una 
serie di monumenti celebrativi: per Cézanne 
(1912-25, per i giardini delle Tuileries), peri cadu- 
ti di Banyuls (1930) e per Debussy (1930, Saint- 
Germain-en-Laye). M. raggiunse analoghi effetti 
di plastica monumentalità nei numerosi disegni e 
nelle xilografie, con le quali illustrò fra l’altro le 
Egloghe e le Georgiche di Virgilio (1925 e 1939) e 
Ars amandi di Ovidio (1935). 

Mainardi Sebastiano (San Gimignano, Siena, 
1466 - Firenze 1513) pittore italiano. Formatosi 
col Ghirlandaio, di cui fu anche attivo collabora- 
tore e poi cognato, si attenne strettamente ai suoi 
modi nelle opere giovanili (Assunta della Cappel- 
la Baroncelli, Firenze, Santa Croce; affreschi del- 
la cappella di San Bartolo, 150), in Sant Agostino 
e nel vestibolo dell'ospedale di Santa Fina a San 
Gimignano). Più tardi subì anche l’influenza del 
Verrocchio (Madonna, Londra, Nat. Gall.; Ma- 
donna della rosa, Pisa, Mus. Naz. di San Matteo; 
Natività, Lipsia, Mus.). 

Maineri Gian Francesco (notizie 1474-1513) pit- 
tore italiano. Originario di Parma, fu soprattutto 
attivo per gli Estensi tra Ferrara e Mantova. At- 
tratto dalle acutezze stilistiche di E. de° Roberti, 
le interpretò secondo un gusto sottilmente deco- 
rativo caratterizzandosi per una vena di intimi- 
smo devoto (Cristo portacroce, Modena, Gall. 
Estense; Pala Strozzi, 1498, Londra Nat. Gall.). 
Maini Giovanni Battista (Cassano Magnago, Va- 
rese, 16%) - Roma 1752) scultore italiano. Fu al- 
lievo di G. Rusnati a Milano, poi di G.A. Rusconi 
e di F. Della Valle a Roma. Qui lavorò in nume- 
rose chiese, esprimendosi con eloquente eleganza 
e finezza di modellato (monumento al cardinal 
Neri Corsini, 1732-35, San Giovanni in Laterano). 
maiolica termine generalmente usato, come il 
suo sinonimo francese fuîence, per indicare cera- 
miche tenere rivestite da uno smalto a base di sta- 
gno. Faience deriva dalla città italiana di Faenza, 
che fu nel rinascimento un grande centro di que- 
sta produzione. Il termine m. deriverebbe invece, 
secondo taluni, dall'isola spagnola di Maiorca, da 
dove le navi trasportavano in Italia gli oggetti di 
ceramica a lustro metallico provenienti da Valen- 
cia. e secondo altri da Malaga (Melicha). Dagli al- 
tri tipi di ceramica la m. si differenzia per il mate- 
riale e per il procedimento della smaltatura: lo 
smalto impiegato si ottiene con un impasto (ac- 
cordo) di marzacotto (0 fritta) di sabbia. soda e 
Sale con una pappa di piombo e stagno. Applicato 
lo smalto si procede quindi alla decorazione del- 
l'oggetto con colori a base di ossidi metallici (blu 
cobalto. violetto dal manganese. verde dal rame, 
giallo dall’antimonio, rosso dal ferro) e, infine, al- 
l'applicazione di una coperta vetrosa (invetria- 


tura) grazie alla quale il pezzo acquista la caratte- 
ristica lucentezza della m. La cottura avviene ge- 
neralmente a una temperatura relativamente bas- 
sa, che non supera gli 850/950) °C. Spesso alla m., 
dopo la cottura, viene applicato il cosiddetto /u- 
stro, un pigmento solitamente composto di zolfo, 
ossido d'argento od ossido di rame, che le confe- 
risce un caratteristico riflesso metallico. Oltre alle 
m. verniciate vanno poi ricordate le m. ingobbiate, 
dette così perché prodotte con la tecnica dell'in- 
gobbio, che consiste nel decorare la superficie del- 
l'oggetto mediante una graffiatura operata su uno 
strato terroso bianco. 

In Italia la prima produzione di m. è legata alle 
città di Siena, Faenza, Firenze e Orvieto dove ve- 
nivano prodotti boccali, tazze e vasellame d'uso 
parzialmente ricoperti di smalto stannifero. Di 
questi centri Faenza ha rappresentato quanto di 
meglio e di più originale, rispetto ai modelli orien- 
tali, sia stato prodotto nel campo delle prime m. 
Nella seconda metà del Quattrocento la sua pro- 
duzione era costituita soprattutto da brocche bian- 
sate, piatti a tese fantasiose, piastrelle, brocche 
dalla decorazione floreale, che talvolta incornicia- 
va scene animate da personaggi. E questo il perio- 
do detto dello stile severo, di evidente derivazione 
ispano-moresca. Sul finire del secolo la decorazio- 
ne delle m. faentine espresse una figurazione pit- 
torica di alta maestria che ricopriva tutto l’oggetto 
con pregevoli e complesse combinazioni cromati- 
che. Agli inizi del Cinquecento la più illustre fami- 
glia di vasai faentini fu quella dei Pirotta, che si 
specializzò in un decoro su fondo azzurrato (ber- 
rettino) spesso ornato a grottesche. Verso il 1530 lo 
stile fiorito si esprimeva con l’arricchimento delle 
parti plastiche aggiuntive (beccucci, manici, piedi- 
ni ecc.) e con l'evoluzione decorativa su una gran- 
de varietà di temi nuovi (ad arabeschi, a candelie- 
ri, a trofei, a fiori e frutta ecc.); è questo il periodo 
in cui le m. rispondono più efficacemente al gusto 
rinascimentale. Nella seconda metà del Cinque- 
cento, per influenza della porcellana bianca di Ci- 
na, la produzione di Faenza si affidò prevalente- 
mente alla linea delle forme pure, coperte da uno 
spesso strato di smalto bianco (bianchi di Faenza); 
con il complicarsi delle forme la decorazione si ri- 
dusse nel tratto e nel colore, dando origine al co- 
siddetto stile compendiario. Parallelamente la pro- 
duzione si allargò a comprendere oliere, fruttiere, 
saliere, centri da tavola, candelieri, vasi e brocche, 
obelischi, busti, gruppi plastici ecc. Oltre alla già ci- 
tata fabbrica Pirotta meritano di essere ricordate 
le botteghe di Vergiliotto Calamelli e Leonardo 
Bettisi. Nel Seicento, sulla scorta delle esperienze 
dello stile compendiario, la m. faentina fu soprat- 
tutto caratterizzata dai grandi servizi da tavola, 
mentre nel secolo successivo la produzione andò 
trasformandosi nell’imitazione competitiva delle 
forme e della decorazione della porcellana coeva, 
principalmente con la importante produzione del- 
la casa Ferniani, fondata nel 1693. 

Di particolare pregio per la raffinatezza della pro- 
duzione fu, fino alla metà del Cinquecento, la m. 
di Cafaggiolo. fabbrica aperta nel 1498 negli edifi- 
ci annessi al castello mediceo di Cafaggiolo e diret- 
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ta da Stefano e Pietro di Filippo, detti Fattorini. 
Nei primi decenni del Cinquecento la produzione 
di Siena fu rappresentata da vasi per farmacia e 
da piatti a fondo giallo-arancio, nero e blu scuro 
ornati a fogliami e a grottesche assai minute; nei 
periodi successivi furono conservati gli stilemi tra- 
dizionali, ma una interessante ripresa si verificò 
nel sec. xvi a San Quirico d'Orcia, nella manifat- 
tura diretta dal 1717 al 1724 dai fratelli Terchi, do- 
ve si producevano pregevoli m. che venivano of- 
ferte in dono ai notabili. La m. di Montelupo 
(secc. xIv-xviI) seppe affiancare alla produzione 
più tradizionale boccali e piatti di gusto popolare- 
sco, decorati con scritte scherzose e figurazioni di 
soldati, cavalli, bandiere dipinte con rapidità e 
scioltezza. La piccola città di Casteldurante (oggi 
Urbania) fu attivissimo centro della m. dalla fine 
del Quattrocento agli inizi del Settecento. Tipica 
di questa località fu la produzione di vasi da far- 
macia dipinti con fantasie grottesche e di vasella- 
me decorato a foglie variamente intrecciate, ge- 
neralmente in bianco su fondo blu. Uno degli ar- 
tefici durantini di maggior fama fu Zuan Maria. 
Urbino costituisce, con Faenza, il maggior centro 
di produzione della m. italiana nel Cinquecento, 
sia dal punto di vista decorativo, sia per la varietà 
degli oggetti (coppe, saliere, bacili, calamai ecc.) 
nelle cui forme si manifestano con inusitata chia- 
rezza anticipazioni formali e decorative del na- 
scente barocco. Tra gli artisti più famosi vanno ri- 
cordati Guido Durantino, Nicola di Gabriele 
Sbraghe, Orazio Fontana, Francesco Xanto Avel- 
li, i Patanazzi. A Pesaro, sotto la protezione degli 
Sforza, furono prodotte pregevoli m. istoriate, ar- 
ricchite di un lustro metallico giallo chiaro. Dopo 
un periodo di decadenza, la m. di Pesaro si ripre- 
se nel Settecento, con una bella produzione di va- 
sellame decorato a motivi rococò. Deruta fu cele- 
bre nella prima metà del sec. xvi per la libera l'an- 
tasia espressa nella creazione di forme originali 
come vasi a forma di pigna, grandi piatti da porta- 
ta, coppe slanciate ecc. Ai modelli di Deruta, di 
Casteldurante e di Urbino si ispirò nel Cinque- 
cento la m. di Gubbio, caratterizzata dal lustro 
metallico a riflessi rosso-rubino dovuto al maestro 
Giorgio di Pietro Andreoli. Nell’area veneta la m. 
si espresse soprattutto nci centri bassanesi di An- 
garano e Le Nove con una produzione vastissima 
che dal Seicento dura tuttora: in essa si riscontra- 
no spesso motivi di architetture fantastiche e mo- 
delli di varia complessità plastica, nonché nume- 
rose nature morte di frutta e verdura. In Liguria si 
distinsero le produzioni di Savona e Albisola le 
cui m., dalle forme fantasiose e complesse (frut- 
tiere, stufe, caftettiere), venivano spesso decorate 
con il caratteristico color azzurro. Le m. lombarde 
ebbero particolare rilievo nel Sei e Settecento: ri- 
nomate furono soprattutto le manifatture lodigia- 
ne dei Cappellotti, di Giacinto Rossetti e di Anto- 
nio Ferretti, nonché le manifatture milanesi Cleri- 
ci, Rubati e Confalonieri. La m. abruzzese toccò 
la sua più alta espressione nel Sei e Settecento con 
la produzione di Castelli dove già nel Cinquecen- 
to si creavano lastre da pavimento e mattonelle 
da solfitto e parete, nonché le splendide m. «tur- 


chine»; la ceramica di Castelli raggiunse la massi- 
ma diffusione con Carlo Antonio + Grue, autore 
soprattutto di vasi, piatti e targhe dal ricco reper- 
torio allegorico e paesaggistico ispirato al classici- 
smo seicentesco. In Sicilia, infine, i centri più im- 
portanti furono Palermo, Sciacca, Trapani e so- 
prattutto Caltagirone, che si specializzò nella pro- 
duzione di piccoli oggetti dalle forme bizzarre 
(fiaschetti, vasi zoomorfi ecc.). Oltre che in Italia 
la m. ebbe una rapida diffusione in tutta Europa 
con nomi diversi (fatence in Francia; delftware nei 
Paesi Bassi), spesso con risultati molto vicini alla 
finezza di esecuzione e alla varietà decorativa del- 
la m. italiana. 

In Spagna era frequente la produzione di vasella- 
me d'uso con raffigurazioni di animali e con deco- 
razioni di prevalente ispirazione islamica. Tra i 
centri maggiori vanno ricordati Siviglia e Valen- 
cia. Nei Paesi Bassi la m. veniva prodotta princi- 
palmente a Delft, dove si cercò dapprima di imi- 
tare le porcellane cinesi. Successivamente, nel 
Settecento, pur permanendo motivi orientali, si 
diffusero sempre più i temi occidentali, soprattut- 
to motivi di imitazione francese. La m. francese fu 
largamente tributaria, soprattutto nel Seicento, 
della produzione cinquecentesca italiana. Di alto 
pregio le m. prodotte a Nevers che, inizialmente 
ispirate alla m. italiana, furono poi caratterizzate 
da decorazioni policrome di soggetto mitologico, 
storico, religioso; in seguito si passò all’imitazione 
dei motivi persiani e infine ci si ispirò a soggetti ri- 
presi da pittori e incisori francesi come S. Vouet e 
J. Callot. La m. francese, oltre che a Nevers, ebbe 
i suoi centri maggiori a Rouen, Moustiers, Marsi- 
glia, Strasburgo, Niderviller e Sceaux. La m. in- 
glese, chiaramente influenzata da quella olandese, 
produsse a Liverpool e a Bristol oggetti dai moti- 
vi orientali e caratteristici boccali. Nei paesi di lin- 
gua tedesca, dove la m. si afferma nel sec. xv, i 
maggiori centri di produzione furono Bayreuth, 
Hanau, Francoforte, Durlach, Héchst, Norimber- 
ga e Ludwigsburg. 

Maitani Lorenzo (Siena 1270/95 ca - Orvieto 
1330) scultore e architetto italiano. Chiamato nel 

1308 da Siena a Orvieto, fu nominato nel 1310 
«universalis caputmagister» della Fabbrica del 

Duomo, carica che mantenne sino alla morte. 

Aderenti al suo progetto sono certamente la fac- 
ciata, del tutto simile a uno dei due disegni con- 

servati nel Museo dell'Opera del Duomo (l’altro, 

raffigurante una facciata monocuspidata, quasi si- 

curamente non è autografo), e il coro a termina- 

zione rettilinea, eretto tra il 1328 e il 1335. Di sua 
mano sono inoltre molte delle sculture che orma- 

no il fronte della Cattedrale. la Vergine in maestà, 

1Simboli degli evangelisti e probabilmente anche i 

rilievi dei contrafforti esterni con la Genesi e il 

Giudizio finale. Gli vengono inoltre attribuite va- 

rie sculture in legno (due Crocifissi. a Orvieto. ri- 

spettivamente nel Duomo e nella chiesa di San 

Francesco) e alcuni interventi architettonici a Pe- 

rugia (riparazione degli acquedotti. 1317 e 1319). 

Montefalco (progetto del castello. 1323) e Casti- 

glione del Lago (restauro del castello e fortifica- 

zioni, 1325). La facciata del Duomo di Orvieto è 
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sicuramente esemplata su quella di Siena, opera 
di Giovanni Pisano, ma gli aggetti meno poderosi, 
l’uso di sculture in bronzo e la linearità dei partiti 
decorativi le conferiscono un aspetto più pittori- 
co, legato al gusto francese. La stessa apertura ol- 
tremontana si rileva nelle sculture a tutto tondo, 
liberamente disposte nello spazio, e nei rilievi, ric- 
chi ora di grande leggiadria decorativa e sorve- 
gliata euritmia (Genesi), ora di tensione dramma- 
tica (Giudizio finale). 

Maiuri Amedeo (Veroli, Frosinone, 1886 - Napoli 
1963) archeologo italiano. Ha legato il suo nome 
agli scavi in Campania e in particolare nell’area 
vesuviana. Dal 1914 al 1924 fu a capo di un’impor- 
tante missione nell’Egeo (Dodecaneso e parte 
dell'Anatolia) e diresse il Mus. Archeologico di 
Rodi (Guida di Rodi, 1922). Dal 1924 al 1961 fu 
soprintendente e direttore degli scavi di Pompei 
ed Ercolano: a lui si devono in particolare gli scavi 
della Villa dei Misteri, della necropoli fuori la Por- 
ta di Nocera, i sistematici sterramenti in profon- 
dità per indagare le fasi più antiche (pre e proto- 
storiche) di Pompei (Greci ed Etruschi a Pompei, 
1943), la ripresa (1927) dei lavori a Ercolano e Sta- 
bia. Tra le sue pubblicazioni si ricordano: Pompei 
(1928), Passeggiate campane (tre edizioni: 1938, 
1940, 1950), Pompei ed Ercolano fra case e abitan- 
ti (1959) e Saggi di varia antichità (1954). 
Majakovskij Vladimir Vladimiroviè (Bagdadi, 
Georgia, 1893 - Mosca 1930) poeta e disegnatore 
russo di origine georgiana. Noto soprattutto come 
poeta, coltivò anche interessi artistici avvicinan- 
dosi tramite D. Burljuk al gruppo dei futuristi 
(1912). di cui divenne ben presto, con i suoi atteg- 
giamenti provocatori e la sua prepotente persona- 
lità, figura centrale insieme a V. Chlebnikov. Do- 
po la rivoluzione del 1917, cui aderì con entusia- 
smo. lavorò tra 1919 e 1922 come disegnatore sa- 
tirico presso l'Agenzia Rosta, l'agenzia telegrafica 
di stato, che diffondeva manifesti di propaganda 
politico-ideologica (noti come «vetrine» o «fine- 
stre Rosta»). M. realizzò oltre 350) manifesti con 
immagini e slogan, caratterizzati da un linguaggio 
semplice e diretto che contaminava i modi tradi- 
zionali della caricatura con lo stile costruttivista 
allora largamente diffuso tra gli artisti delle giova- 
ni generazioni. 

Majorelle Louis (Toul 1859 - Nancy 1926) ebani- 
sta francese. Insieme a E. Gallé, che lo convertì 
all'art nouveau. è il più significativo rappresen- 
tante della Scuola di Nancy. Dopo il grande suc- 
cesso ottenuto all'Esposizione universale di Parigi 
del 1900. si dedicò a una produzione in serie mes- 
sa in vendita a prezzi moderati, indirizzata a crea- 
re non tanto singoli pezzi quanto l'arredo comple- 
to dei vari ambienti della casa. Tra i materiali, M. 
predilesse il mogano e l'ebano, intarsiati, intaglia- 
ti e con applicazioni in bronzo dorato. 

Makart Hans (Salisburgo 184() - Vienna 1884) pit- 
tore austriaco. Studiò a Monaco (1859-65), met- 
tendosi presto in luce (1868) con quadri di sog- 
getto storico, realizzati in chiave monumentale e 
sontuosamente decorativa (L'ingresso di Carlo v 
ad Anversa. 1878. Amburgo. Kunsthalle). Il vir- 
tuosismo della sua pittura ottenne i migliori risul- 


tati nei ritratti. L'atelier di M. a Vienna fu un cen- 
tro culturale di notevole vivacità. 

Maki Fumihiko (Tokyo 1928) architetto giappo- 
nese. Tra i fondatori del + Gruppo Metabolism, 
si è distinto per l'atteggiamento pragmatico e po- 
co incline alle speculazioni utopiche. Tra le sue 
numerose opere, connotate da un esplicito tecni- 
cismo e da una coerente ricerca di continuità fra 
tradizione e innovazione, si possono ricordare: i 
complessi residenziali Hillside Terrace a Tokyo 
(1969, 1973, 1978, 1991), l'ambasciata del Giap- 
pone a Brasilia (1973-75), il Museo nazionale di 
arte moderna a Ky6to (1978-86), il centro con- 
gressi Nippon a Chiba (1989), il centro d’arte Yer- 
ba Buena a San Francisco (1993), il crematorio a 
Nakatsu (1995-97). 

Malatesta Adeodato (Modena 1806-91) pittore 
italiano. Dopo una prima formazione presso l’Ac- 
cademia di Modena, la sua personalità sperimen- 
tatrice si arricchì di svariati apporti durante viaggi 
e soggiorni di studio: a Firenze, dove fu allievo di 
P. Benvenuti e G. Bezzuoli, recepì la lezione di 
Ingres; a Venezia conobbe M. Grigoletti, studiò 
Tiziano ma anche la pittura Biedermeier di F.X. 
Winterhalter e F.G. Waldmiiller (1833-37); infine 
a Roma (1830-31 e 1838) rimase affascinato dalla 
tensione ideale di F. Overbeck e dei nazareni, il 
cui influsso purista, insieme a spunti neoquattro- 
centeschi, è evidente nelle opere sacre (Santa Fi- 
lomena, 1835, Modena, Chiesa del Voto; Madon- 
na col Bambino e santi, 1841, Modena, Oratorio 
delle Domenicane). Nei ritratti sì ispirò a Ingres e 
al descrittivismo Biedermeier ( Ritratto della fami- 
glia Malatesta, 1828-36, Modena, Mus. Civ.; Ri- 
tratto della contessa Teresa Bartolini Cataldi Bo- 
schetti, 1843, Modena, coll. priv.). Vasta la sua 
produzione di soggetto storico, tra cui la Sconfitta 
di Ezzelino da Romano (1856-61, Modena, Gall. 
Estense) che risente del verismo di D. Morelli. 
Malczewski Jacek (Radom 1854 - Cracovia 1929) 
pittore polacco. Intraprese gli studi a Cracovia 
sotto la guida del pittore di storia J. Matejko; da 
questi derivò il corredo tematico storico-naziona- 
le e la precisione accademica del repertorio anti- 
quario, che approfondì in seguito con viaggi e ri- 
cognizioni, come nel caso della spedizione ar- 
cheologica in Asia Minore alla quale partecipò 
nel 1884. La componente mitologico-antiquaria, 
seppur riletta secondo la dimensione sospesa e 
onirica di H. Lehmann (del quale aveva seguito i 
corsi a Parigi all'Ecole des Beaux-Arts), e i riferi- 
menti storici contestuali diedero origine a una 
contaminazione di generi — dal ritratto allegorico 
(Amleto polacco, 1903, Varsavia, Mus. Naro- 
dowe) al paesaggio mitologico di riconoscibile 
ambientazione polacca — la cui impronta simboli- 
co-visionaria rappresenta l'elemento caratteristi- 
co della sua produzione. 

Maldonado Tom:is (Buenos Aires 1922) archi- 
tetto e storico dell’architettura e del design argen- 
tino. Trasferitosi in Germania all’inizio degli anni 
Cinquanta, è stato docente e poi rettore della 
Hochschule fir Gestaltung di Ulm, all’epoca emi- 
nente centro didattico e di ricerche visive. Nel di- 
battito architettonico si è distinto in particolare 
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come teorico delle metodologie della progettazio- 
ne, campo in cui ha recuperato molte istanze del 
Movimento moderno sottolineando la valenza 
politica di ogni intervento sull'ambiente. Tra i 
suoi saggi: La speranza progettuale. Ambiente e 
società (1970), Disegno industriale: un riesame 
(1976), 1! futuro della modernità (1987). 

Male Emile (Commentry 1862 - Chadlis 1954) 
storico dell’arte francese. La serie delle sue gran- 
di opere (L'arte religiosa del xni secolo in Francia: 
studi sull'iconografia medievale e le sue fonti, 1898; 
L'arte religiosa della fine del medioevo in Francia, 
1908; L'arte religiosa del xn secolo in Francia, 
1922; L'arte religiosa dopo il Concilio di Trento: 
Italia, Francia, Spagna, 1932), vera summa degli 
studi iconografici dell'Ottocento e del primo No- 
vecento, rievoca con ricchezza di contributi stori- 
ci la formazione e i momenti culminanti del mon- 
do delle immagini nella cultura occidentale. 
Malerba Gian Emilio (Milano 1880-1926) pittore 
italiano. Noto soprattutto come membro fondato- 
re del gruppo di Novecento, si era formato a un’e- 
legante cifra secessionista, filtrata attraverso la 
cultura formale francese dell’affiche, collaboran- 
do agli inizi del secolo alla promozione cartelloni- 
stica (Mele, Ramazzotti, Stocchi) e sviluppando 
nella seconda parte della sua carriera un'intensa 
attività di illustratore. Nei primi anni Venti —- gli 
anni di Novecento - al ritorno a soggetti d’acca- 
demia unì uno scrupolo formale di filiazione po- 
stimpressionista e una predilezione per i temi de- 
gli interni con figure (Le maschere, 1922, Roma, 
Gall. Naz. d'Arte Mod.) e del paesaggio, modula- 
to secondo morbidi passaggi tonali. 

Maleviî Kazimir Severinoviù (Kiev 1878 - Lenin- 
grado 1935) pittore russo. Studiò all'Accademia 
privata di Rerberg a Mosca. Dopo un momento 
postimpressionista (Donna seduta in giardino, 
1900-05, Amsterdam, Stedelijk Mus.), sviluppò 
tematiche neoprimitiviste sotto l'influenza dei 
fauves francesi e del russo M. Larionov (Provin- 
cia. 1907 ca, Amsterdam, Stedelijk Mus.) per av- 


vicinarsi poi a F. Léger (// taglialegna, 1911, Am- 
sterdam, Stedelijk Mus.). Nel primo decennio del 
Novecento fu in contatto con i poeti formalisti e 
futuristi (V.V. Majakovskij, V. Chlebnikov, A. 
Krudényè; di un testo di quest’ultimo, Vittoria sul 
sole, M. realizzò nel 1913 le scene); espose a Mo- 
sca con il gruppo Fante di Quadri e nel 1912 a 
Monaco alla mostra in bianco e nero del Blaue 
Reiter. Sono gli anni in cui la sua pittura affronta 
e rapidamente assimila i modi del cubismo e del 
futurismo italiano (Signora in tram, 1912: Un uo- 
mo inglese a Mosca, 1913-14, entrambi ad Am- 
sterdam, Stedelijk Mus.), ben presto superati a 
vantaggio di una rappresentazione astratta, fon- 
data sulla «supremazia della sensibilità pura nelle 
arti figurative». A sostegno della sua posizione 
teorica M. dipinse un Quadrato nero*, noto an- 
che come Quadrato nero su fondo bianco (mostra 
0.10, Pietrogrado, 1915, oggi a San Pietroburgo, 
Mus. Russo); idee suprematiste furono da lui svi- 
luppate in diverse fasi pittoriche, dal periodo nero 
(Suprematismo. 18. Costruzione, 1914 ca, Amster- 
dam, Stedelijk Mus.) al periodo colorato (Giallo, 
arancione, verde, 1916 ca, Amsterdam. Stedelijk 
Mus.) fino alla «pura sensazione» dei monocromi 
tra il 1917 e il 1920 (Quadrato bianco su fondo 
bianco, 1919, New York, Mus. of Mod. Art). Do- 
po il 1920, quando gli artisti sovietici cercavano di 
fornire contributi specifici alla costruzione di una 
nuova realtà, M. smise quasi di dipingere. dedi- 
candosi invece alla progettazione di strutture su- 
prematiste e di abitazioni ideali nell’ambito di 
un'intensa attività didattica che lo vide all'Acca- 
demia di Mosca (1917). di Vitebsk (1918). alla 
Scuola nazionale d’arte applicata di Mosca (1919) 
e, nel 1924, alla direzione dell'Istituto per lo stu- 
dio della cultura artistica di Leningrado (IN- 
ChUK). II suo insegnamento mirava alla genera- 
lizzazione di una «nuova sensibilità». in sintonia 
con il grande cambiamento economico e sociale 
in atto. da perseguire attraverso il ricorso a una 
logica liberata dai vecchi punti di rnifenmento (le 
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idee, per esempio, di alto e di basso) e fondata 
sull'impiego delle più moderne tecnologie. Nono- 
stante le accuse di misticismo indirizzate dai co- 
struttivisti al suo utopico mito interplanetario di 
un «nuovo mondo suprematista», la ricerca di M. 
esercitò un'importante influenza sull’avanguardia 
artistica europea degli anni Venti: in Olanda, do- 
ve Th. Van Doesburg e P. Mondrian realizzarono 
architettonicamente alcuni suoi studi del 1923; in 
Polonia, attraverso l’attività e gli scritti di W. Str- 
zemiriski (suo allievo a Vitebsk) e l'importante 
mostra di Varsavia nel 1927; in Germania, con la 
mostra antologica di Berlino nello stesso 1927 e la 
pubblicazione, nella collana dei libri del Bauhaus, 
di J/l merdo non-oggettivo. Ma in Unione Sovieti- 
ca le sperimentazioni artistiche si scontravano, or- 
mai. con la politica culturale staliniana: negli ulti- 
mi anni M. (che nel 1930 era stato arrestato) 
tornò a modi figurativi più conformi al gusto uffi- 
ciale. La sua opera. pressoché dimenticata dopo 
le mostre di Varsavia e Berlino, fu riscoperta a 
partire dai tardi anni Cinquanta: gran parte dei 
suoi dipinti sono conservati allo Stedelijk Mus. di 
Amsterdam. 

Mallet-Stevens Robert (Parigi 1886-1945) archi- 
tetto francese. Fu nel 1929 tra i fondatori dell'U- 
n'on des artistes modernes, di cui divenne poi il 
massimo esponente. L'Union, alla quale nel 1931 
aderirono anche Le Corbusier e W. Gropius, pub- 
blicò un manifesto dal titolo Per l'arte moderna, 
quadro della vita contemporanea (1934), che ten- 
tava una sorta di mediazione (non priva di com- 
promessi e genericità) fra le varie posizioni dell’a- 
vanguardia architettonica. La sua produzione — ri- 
cordiamo il garage Alfa Romeo in rue Marbeuf 
(1925). le case in rue Mallet-Stevens (1926-27) a 
Parigi e il Teatro Municipale di Grasse (1930) — è 
improntata a una sorta di nuovo eclettismo. 
Malosso + Trotti, Giovanni Battista. 

Malouel Jean Maelwael detto (Nimega 1365 ca - 
Parigi 1415) pittore franco-fiammingo. Attivo a 
Parigi, a partire dal 1397 fu pittore di corte dei du- 
chi di Borgogna, per i quali si sa che eseguì un ri- 
tratto di Giovanni Senza Paura, figlio di Filippo 
l’Ardito. e (nel 1398) cinque tavole destinate alla 
Certosa di Champmol. opere oggi perdute. Sono 
quasi sicuramente sue una Madonna circondata 
da angeli (1410-15 ca, Berlino-Dahlem, Staatl. 
Mus.) e il cosiddetto tondo della Grande Pietà 
(Parigi, Louvre) con la Trinità, la Vergine e san 
Giovanni Evangelista; quest'ultima opera, in cui 
si fondono l'esperienza parigina. intlussi senesi (S. 
Martini) e l'arte delle Fiandre, presenta analogie 
stilistiche con il Martirio di san Dionigi, una gran- 
de pala iniziata da M. e terminata nel 1416 dal suo 
successore a corte. H. Bellechose (ma forse inte- 
ramente opera di quest'ultimo). 

Maltese Corrado (Genova 1921 - Roma 2001) 
storico e critico d'arte italiano. Svolse nell’imme- 
diato dopoguerra attività di crilico militante sul 
fronte del realismo. Interessato a problemi di or- 
dine teorico e metodologico. dichiarò la propria 
adesione al pensiero marxiano (Materialismo € 
critica d'arte. 1956); successivamente. si dedicò ad 
analisi di taglio strutturalista e semiologico (Se- 
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miologia del messaggio oggettuale, 1970) e a studi 
di tecnica artistica (ha curato il volume Tecniche 
artistiche, 1973). Come storico ha dato importanti 
contributi sull’architettura del rinascimento e sul- 
l’arte moderna e contemporanea (Storia dell’arte 
in Italia 1785-1943, 1960). 

Malvasia Carlo Cesare (Bologna 1616-83) scrit- 
tore d’arte italiano. Letterato in varie accademie, 
professore di diritto, pittore dilettante, amico di 
artisti della cerchia dei Carracci, dedicò la sua 
opera di studioso d’arte alle glorie della città na- 
tale. Il più importante dei suoi scritti, la Felsina 
pittrice (1678), è opera notevole per il taglio cri- 
tico e preziosa miniera di notizie. E autore anche 
di una descrizione del carraccesco Claustro di San 
Michele in Bosco di Bologna (1694, postumo). 
Man Felix Hans, pseudonimo di H.F. Siegismund 
Baumann (Friburgo in Brisgovia 1893 - Londra 
1985) fotografo tedesco. Professionista dal 1928, 
collaborò con l’agenzia cooperativa Dephot e 
pubblicò servizi sulle riviste «Miinchner Illustrier- 
te Presse» (1929-32) e «Berliner Illustrierte» 
(1932-34). Nel 1934 si trasferì a Londra, dove 
fondò, insieme a S. Lorant, il «Weekly Illustra- 
ted». Dal 1972 ha vissuto a Roma. Considerato 
uno dei pionieri del fotogiornalismo, M. ha intro- 
dotto innovazioni quali il racconto-sequenza, il ri- 
tratto senza posa, la ripresa immediata senza ri- 
cerca di effetti. Tra le sue pubblicazioni, L'uomo 
dietro la macchina (1948), Felix H. Man: pioniere 
del fotogiornalismo (1971). 

Manara Milo + fumetto. 

mancese, arte + cinese, arte. 

Mancinelli Fabrizio (Ronchi, Massa, 1939 - Ro- 
ma 1997) storico dell’arte italiano. Allievo di 
A.M. Brizio, diresse il settore medievale e moder- 
no delle Gallerie Pontificie. Coordinò la campa- 
gna di restauri in Vaticano, curando l'edizione dei 
testi critici: Michelangelo, la Sistina. La tecnica, il 
restauro (1990), Il Giudizio restaurato. La Cappel- 
la Sistina (1998, postumo). Allestì inoltre la mo- 
stra Raffaello in Vaticano (1994). Nei suoi studi 
ha rivelato una grande sensibilità per la lettura del 
dato formale e iconografico dell’opera d’arte, so- 
stenuta da un linguaggio preciso e pregnante. 
Mancini Antonio (Roma 1852-1930) pittore ita- 
liano. Di umili origini, si formò alla scuola di G. 
Mancinelli e di D. Morelli, stringendo amicizia 
con V. Gemito e F.P. Michetti. In un primo perio- 
do si richiamò al verismo napoletano, sviluppan- 
do una pittura dal cromatismo assai succoso, atta 
a rendere una visione emotiva e poetica del mon- 
do popolare napoletano (// prevetarietlo, 1870, 
Napoli. Mus. di Capodimonte). Tale immediata 
freschezza fu poi deviata dall’influsso della pittura 
di M. Fortuny e da cedimenti al gusto del mercato 
internazionale (M. lavorò a Parigi per Goupil tra 
il 1872 e il 78). In Francia si accostò all’impressio- 
nismo. da cui mutuò la progressiva eliminazione 
dei contorni e ricerche luministiche che nei loro 
esiti estremi inglobano nel colore più denso anche 
stoffe, lustrini, vetri colorati ecc. (La dama in ros- 
so, 1926, Napoli. Acc. di belle arti). Nonostante 
un carattere talora stucchevole. questo stile «ma- 
terico» (sviluppato da M. soprattutto dall'inizio 
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del Novecento) possiede un’indubbia originalità. 
Mancini Domenico (attivo a Venezia nei primi 
decenni del sec. xv1) pittore italiano. Nell’unica 
opera datata e firmata, la Madonna in trono e un 
angelo (1511) nel Duomo di Lendinara, si rivela 
allievo di Giovanni Bellini ma influenzato da Pal- 
ma il Vecchio; successivamente risentì di Giorgio- 
ne e Tiziano, orientandosi verso il linguaggio più 
plastico e cromaticamente intenso degli Amanti 
(Dresda, Gemiildegal.), del Suonatore di liuto 
(Vienna, Kunsthistorisches Mus.) e della Sacra 
conversazione (Parigi, Louvre): opere, peraltro, di 
attribuzione controversa, assegnateora a Palma il 
Vecchio ora a D. Capriolo. 

Mancini Giulio (Siena 1558 - Roma 1630) medico 
e scrittore d’arte italiano. Studiò a Padova medi- 
cina, astrologia e filosofia; trasferitosi poi a Roma, 
come archiatra di papa Urbano vii, poté ap- 
profondire i suoi interessi storici ed eruditi di di- 
lettante geniale e amatore d’arte. Le sue opere 
più importanti sono: Viaggio per Roma per vedere 
le pitture che si ritrovano in essa (1623-24), una 
delle prime «guide» concepite con criteri moder- 
ni, interessante anche per l’attenzione rivolta al- 
l’arte medievale; e Considerazioni sulla pittura, un 
vasto insieme di appunti, continuamente aggior- 
nato dal 1617-19 al 1628, importante sia per la vi- 
vace e anticonformista esposizione delle tendenze 
artistiche contemporanee (dal classicismo al natu- 
ralismo del Caravaggio) sia per le notizie sul mer- 
cato artistico, sulla valutazione delle opere, sulla 
formazione e l'allestimento delle collezioni. 
Mandelli Pompilio (Villarotta di Luzzara, Reggio 
Emilia, 1912) pittore italiano. Superati gli origina- 
ri modelli novecentisti (V. Guidi e G. Morandi) 
alla luce di un'esperienza parigina (1947) che lo 
mise a contatto con il colore degli impressionisti e 
le strutture del postcubismo, si è affermato come 
lirico interprete del naturalismo padano informa- 
le, elaborando i temi della figura e del paesaggio 
in una serie di «visioni», «impressioni», «percezio- 
ni» (Paesaggio in grigie, 1954, Bologna, Gall. Co- 
munale d'Arte Mod.). 

Mander Karel van + Van Mander, Karel. 
mandorla elemento decorativo tipico del gotico; 
consiste in una + formella ogivale, dipinta o a ri- 
lievo; sempre di soggetto sacro, contiene in gene- 
re l'immagine dell’Eterno in maestà, di Cristo o 
della Vergine. 

Manes società artistica boema. Fondata a Praga 
nel 1890, rappresentò la prima organica reazione 
antiaccademica nel contesto artistico boemo. Fu 
inizialmente legata all’internazionalizzazione di 
impressionismo e postimpressionismo, quindi al 
cubofuturismo degli anni Dieci. Era dotata di una 
propria rivista, «<Volné Smery» (Libere Tenden- 
ze) e organizzava mostre periodiche internazio- 
nali, spesso di grande importanza per l’aggiorna- 
mento degli artisti boemi (tra 1912 e 1914 vi espo- 
sero, tra gli altri. E. Munch, E.L. Kirchner, P. Pi- 
casso. A. Derain, J. Gris). Tuttora esistente, ha 
sede a Praga in un proprio edil'icio. 

Manessier Altred (Saint-Quen 1911 - Orléans 
1993) pittore francese. Trasferitosi a Parigi nel 
1931, frequentò l'Ecole des Beaux-Arts e l' Acca- 


demia Ranson, dove ebbe per maestro R. Bissiè- 
re, che influì profondamente sulla sua prima atti- 
vità. Nel 1941, con J.-R. Bazaine, M. Estéve, G. 
Singier, formò il gruppo dei Jeunes peintres de 
tradition frangaise, che cercava di accordare la 
tradizione cubista e astrattista con una nuova ra- 
zionalità di visione. In questo ambito formale, M. 
ha realizzato numerose opere di soggetto religio- 
so, tra le quali Gerhsemani (1952, Nantes, coll. 
priv.), Et gloriam vidi resurgentis (1961, Parigi, 
Mus. Nat. d’Art Mod.) e numerose vetrate a Bré- 
seux, Basilea e Arles. 

Manet Edouard (Parigi 1832-83) pittore francese. 
Nato in una famiglia della buona borghesia, seguì 
gli studi classici, scegliendo poi la carriera di uff1- 
ciale di marina. Respinto agli esami, dopo un 
viaggio a Rio de Janeiro su una nave mercantile 
come allievo pilota, convinse il padre a lasciargli 
coltivare l'inclinazione artistica; gli venne impo- 
sto di frequentare lo studio dell’accademico Th. 
Couture, dove rimase dal 1850 al 1856, nonostan- 
te i violenti scontri con il maestro. In questi anni si 
compì la sua vera educazione artistica: M. pensò 
che il rinnovamento della pittura dovesse attuarsi 
all’interno della tradizione, quindi studiò le opere 
dei grandi maestri conservate al Louvre e si recò 
in Italia (1853 e 1856), Olanda, Germania e Au- 
stria (1856), mentre il suo viaggio in Spagna av- 
verrà solo nel 1865. Gli interessi di M. andavano 
agli artisti che avevano fatto del colore, dell’e- 
spressione tonale, il fondamento della loro pittu- 
ra: Giorgione e Tiziano, gli olandesi del Seicento, 
e poi Goya e soprattutto Velazquez. Il problema 
spaziale, posto tradizionalmente in termini di 
chiaroscuro e prospettiva, fu da M. risolto tramite 
il riferimento all’arte giapponese, basata sulle for- 
me bidimensionali definite dal contorno. Le pri- 
me opere trattate con sicurezza d'intenti, il Bevi- 
tore d'assenzio (1858, Copenaghen, Ny Carlsberg 
Glyptotek) e la Musica alle Tuileries (1860, Lon- 
dra, Nat. Gall.) gli furono ispirate in parte. nella 
scelta del soggetto di vita quotidiana, dall'amico 
Ch. Baudelaire. 

Dopo un primo successo al Salon del 1861 con il 
Chitarrista spagnolo (New York, Metropolitan 
Mus.) la pittura di M. suscitò negli anni seguenti 
un continuo scandalo negli ambienti ufficiali, di- 
venendo oggetto, per la critica benpensante e i 
suoi sostenitori, di polemiche astiose che amareg- 
giarono l'artista, convinto che il rinnovamento 
dovesse avvenire attraverso le istituzioni ufficiali. 
l'Accademia e il Salon. Molte volte egli preferì 
evitare il no della giuria, allestendo «personali» 
nel suo studio, e non partecipare alle esposizioni 
degli amici impressionisti per non alimentare la 
polemica. Dopo i quadri ispiratigli nel 1862 da 
una compagnia di ballerini spagnoli (fra cui Lola 
di Valenza, Parigi. Mus. d'Orsay), M. realizzò nel 
1863 le due grandi opere da cui è solito far inizia- 
re la pittura moderna: Le déjeuner sur l'herbe* e 
l'Olvmpia (entrambe al Mus. d'Orsav). Rielabo- 
rando temi classici (un disegno di Raffaello e il 
Concerto campestre di Tiziano per il pimo. la Ve- 
nere di Urbino di Tiziano e la Grande odalisca di 
Ingres per la seconda). M. propose a un pubblico 
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scandalizzato personaggi attuali e «disdicevoli», e 

a una critica altrettanto scandalizzata e feroce l’a- 
bolizione dei volumi, della prospettiva, delle mez- 
ze tinte, del chiaroscuro: solo colori piatti, salda- 
mente staccati dai contorni, che si contrappongo- 
no in arditi contrasti, che splendono accostati a 
neri squillanti. Negli anni seguenti iniziò a com- 
porre nature morte, a larghi tratti pastosi di colo- 
re: dopo il viaggio in Spagna fissò la ferocia delle 
corride con l’impiego di audaci rossi, neri, bianchi 
(L'uccisione del toro, 1866, Chicago, Art Inst.). 
L'approfondimento della pirtura spagnola, quella 
di Velazquez in particolare, è evidente nel Piffero 
di reggimento (1866. Parigi. Mus. d'Orsay); nelle 
diverse redazioni dell'Esecuzione di Massimilia- 
no del Messico (1867: la migliore è a Mannheim, 
Kunsthalle), di stampo goyesco, della quale il go- 
verno vietò l'esposizione: e poi nella Colazione 
nello studio (1868. Monaco, Bayerisches Staat- 
sgemiildesammlungen) e nel Balcone (1868. Pari- 
gi. Mus. d'Orsay). A _ partire dal 1863 M. fre- 
quentò i giovani pittori, suoi ammiratori, che co- 
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1 «Olympia» (1863): olio su tela, 

cm 130,5Xx190. Parigi, Musée d'Orsay. 
2 «Colazione nello studio» (1868): olio su 
tela, cm 118x154. Monaco, Bayerisches 
Staatsgemtildesammilungen. 

3 «Nanà» (1877): olio su tela, 

cm 150x116. Amburgo, Kunsthalle. 


stituiranno il gruppo impressionista, partecipan- 


do alle discussioni del Café Guerbois e della Nou- 
velle Athènes; ma gli interlocutori a lui più vicini 
rimasero gli amici letterati, Baudelaire, Zola, 
Mallarmé, sostenitori e ispiratori di una pittura 
capace di rappresentare la vita contemporanea. 
L'evoluzione in senso impressionista si compì do- 
po il 1873, ma l'interesse di M. restò sempre lega- 
to alla figura (Coppia in fenuta da canottaggio, 
1874, Tournai, Mus. des Beaux-Arts; Coppia in 
barca a vela, 1874, New York, Metropolitan Mus.; 
Monet e la moglie, 1874, Monaco, Neue Pin.); 
inoltre, non esitò a usare colori (come il nero) e 
accostamenti che non seguono le regole della 
complementarità. Parallelamente M. sviluppò 
una tematica naturalista, risolvendo ogni singola 
opera con i mezzi espressivi più audaci e dispara- 
ti. riprendendo spunti vecchi e nuovi con estrema 
libertà. Sugli innumerevoli schizzi e abbozzi tratti 
dalle osservazioni quotidiane nacquero così 1 ca- 
polavori: Nanda (1877, Amburgo. Kunsthalle). Ca- 
meriera di birreria (1879, Parigi, Mus. d'Orsay), 


184 


manierismo 


Coppia al Père Lathuille (1879, Tournai, Mus. des 
Beaux-Arts), /! bar delle Folies-Bergère (1881, 
Londra, Courtauld Inst.). Lungo tutto l’arco della 
sua attività M. eseguì ritratti di amici o di cono- 
scenti occasionali: a olio e (soprattutto per i ritrat- 
ti femminili degli ultimi anni) a pastello, cogliendo 
sempre i modelli con immediatezza e con rara pe- 
netrazione psicologica (Enule Zola, 1867-68, Pari- 
gi, Mus. d'Orsay; Berthe Morisot, 1873, Parigi, 
Mus. Marmottan; Stéphane Mallarmé, 1876, Pari- 
gi, Mus. d'Orsay; Suzon, 1881, Digione, Mus. des 
Beaux-Arts; /rma Brunner in rosa, 1882, Parigi, 
Mus. d'Orsay). A differenza di molte opere im- 
pressioniste, il quadro di M. non è mai soltanto 
una superficie pittorica, ma un problema di forma 
risolto nel colore e nella linea; per questo la sua in- 
fluenza sulle avanguardie sarà dapprima relativa, e 
verrà pienamente compresa solo da Picasso. 
Manetti Antonio di Tuccio (Firenze 1423-97) ar- 
chitetto, letterato, matematico e astronomo italia- 
no. Autore di disegni illustranti la Commedia 
dantesca, da lui trascritta nel 1 462, è famoso per la 
sua Vita del Brunelleschi, scritta intorno al 1485, 
prima monografia d'artista inteso, secondo l’ideo- 
logia rinascimentale dell’artista-eroe, come rinno- 
vatore della tradizione e creatore di storia. 
Manetti Rutilio (Siena 1571-1639) pittore italia- 
no. Allievo di F. Vanni, assimilò da lui e da V. Sa- 
limbeni il gusto manieristico vivace e aggraziato 
che trova la sua fonte principale nelle opere di F. 
Barocci (affreschi in San Rocco alla Lupa a Sie- 
na). Dopo il 1615 ca preferì rifarsi al naturalismo 
fortemente chiaroscurato dei caravaggeschi (forse 
conosciuti durante un viaggio a Roma), dipingen- 
do oltre a soggetti religiosi ( Tentazione di sant An- 
tonio, 1620, Siena, Sant'Agostino), quadri di ge- 
nere con banchetti e musici (Sponsali, Firenze, 
Gall. Palatina di Palazzo Pitti). Di questo periodo 
sono alcune delle sue opere più significative ese- 
guite per chiese di Siena: la Nascita della Vergine 
in Santa Maria dei Servi (1625) e l’/ndemoniata in 
San Domenico (1628). 

Manfredi Bartolomeo (Ostiano, Cremona, 1582 - 
Roma 1622) pittore italiano. Ebbe a Roma gran- 
dissima fama, ma il suo catalogo è di difficile rico- 
struzione. Allievo del Pomarancio, fu poi scrupo- 
loso seguace del Caravaggio e condusse un'im- 
portante bottega dove lavorarono diversi artisti 
olandesi. Le sue scene di genere (Giocatori di car- 
te già Firenze, Uffizi, distrutto; Concerto, Firenze, 
Uffizi), al pari dei soggetti religiosi, ebbero fonda- 
mentale importanza per la diffusione europea di 
alcuni aspetti del caravaggismo e diedero origine 
alla «Manfrediana Methodus» secondo la defini- 
zione di J. von Sandrart. 

Manfredino d’Alberto (Pistoia?, attivo nella se- 
conda metà del sec. x111) pittore italiano. Oltre a 
una raffinata Madonna col Bambino e angeli nel- 
la chiesa di Mosciano (Firenze), di lui restano al- 
cuni affreschi a Pistoia (Deesis in San Bartolomeo 
in Pantano) e a Genova (Mus. di Sant'Agostino, 
provenienti da San Michele in Fassolo), databili 
tra il 1280 e il 1295. che lo qualificano come pre- 
zioso e colto diffusore della matura lezione di Ci- 
mabue tra la Toscana e la Liguria. 


Mangone o Mengoni, Fabio (Caravaggio, Berga- 
mo, 1587 - Milano 1629) architetto italiano. Di- 
scendente da una famiglia di architetti, lavorò nel- 
la Fabbrica del Duomo di Milano dal 1617 al 1629 
e fu insegnante di architettura all'Accademia 
Ambrosiana. La sua opera principale è il cortile 
del Collegio Elvetico a Milano (iniziato nel 1608, 
ora Archivio di Stato), che ha forme di austera, 
classicheggiante semplicità. 

Manguin Henri-Charles (Parigi 1874 - Saint-Tro- 
pez 1949) pittore francese. Entrato (1896) nell’a- 
telier di G. Moreau, dove divenne amico di H. 
Matisse, A. Marquet e Ch. Camoin, fu tra i primi 
a staccarsi dalle formule intimiste pertentare una 
pittura di colore puro (Nudo nello studio, 1903, 
Parigi, Coll. Martinais); ma nell’ambito del grup- 
po dei fauves, con cui espose nel 1905 al Salon 
d’Automne, la sua opera presenta meno radicali 
soluzioni espressive. Stabilitosi a Saint-Tropez, 
continuò a dipingere paesaggi (/4 luglio a Saint- 
Tropez, 1905, Parigi, Coll. L. Manguin), nudi ( La 
gitana nello studio, 1906, Saint-Tropez, Mus. de 
l’Annonciade), nature morte e ritratti. 

maniera nera + mezzatinta. 

manière de crayon metodo di + incisione gene- 
ralmente abbinato al + punteggiato per la ripro- 
duzione di disegni a + pastello. La lastra di rame 
viene preparata come per l’+ acquaforte; il dise- 
gno viene tracciato su questo sfondo con roulettes 
(rotelle dentate) o altri strumenti che imitano le 
linee del pastello. Il metodo cadde in disuso dopo 
l'invenzione della + litografia. 

manierismo termine adottato dalla critica mo- 
derna per indicare determinati aspetti della cultu- 
ra figurativa del Cinquecento. Esso appare per la 
prima volta verso la fine del sec. xvi, usato da L. 
Lanzi in riferimento a quegli artisti della seconda 
metà del Cinquecento, seguaci dei maggiori mae- 
stri del rinascimento, contro i quali G.P. Bellori 
aveva, già nel Seicento, scagliato l'accusa di aver 
abbandonatolo studio della natura viziando l’arte 
con la maniera. In contrasto con l’accezione del 
Bellori, nella letteratura artistica cinquecentesca il 
termine maniera, onde manierismo, sia pure con 
una non assoluta coincidenza di significato, appa- 
re generalmente usato nel senso di stile e con va- 
lore di volta in volta positivo o negativo. Tuttavia, 
nella terza parte delle Vite del Vasari espressioni 
come maniera moderna o gran maniera indicano 
in particolare i risultati degli artisti della «terza 
età», a cominciare da Leonardo fino a Raffaello e 
Michelangelo, il quale «supera e vince non sola- 
mente tutti costoro che hanno quasi che vinto già 
la natura. ma quelli stessi famosissimi antichi. che 
sì lodatamente fuor d'ogni dubbio la superarono, 
ed unico si trionfa di quegli, di questi e di lei». 
L’esaltazione della «maniera moderna», superio- 
re ai modelli antichi e alla stessa natura, riflette 
una nuova concezione dell’imitazione artistica 
(imitazione non più delle opere della natura. ma 
di quelle dei maestri) e una nuova poetica emi- 
nentemente formalistica. alle quali si opposero 
appunto il Bellori e. in genere. la critica seicente- 
sca. Il significato negativo del termine e le accuse 
di fredda imitazione. di virtuosismo fine a sé stes- 
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so, di mancanza di naturalezza e ispirazione au- 
tentica, continuarono a prevalere fino all’inizio 
del nostro secolo, configurando l’immagine com- 
plessiva di una età di grave decadenza, seguita al- 
le conquiste dei maestri del pieno rinascimento, 
alla quale avrebbe posto termine solo l'avvento 
dei Carracci negli ultimi decenni del Cinquecento. 
Una profonda revisione critica di tutta la questio- 
ne culminò, dopo il 1920, in clima espressionista, 
nella rivalutazione di quegli aspetti dell’arte del 
Cinquecento che in precedenza erano considerati 
come etf'etti disastrosi della crisi e del processo di 
corruzione dell’arte rinascimentale. Nell’entusia- 
smo della riscoperta delle personalità più bizzarre 
e capricciose o più passionali e tormentate del sec. 
XVI, questi aspetti vennero allora interpretati in 
chiave di inquietudine e tensione, di irrazionali- 
smo e anticlassicismo. 
Più recentemente, l'interesse degli studiosi si è 
spesso rivolto a una più chiara definizione dei ca- 
ratteri del periodo, in | contrapposizione al rinasci- 
mento e al barocco, e al tentativo di precisarne i 
limiti cronologici. con il risultato paradossale di 
attrarre nell'orbita del m. parte sempre più vasta 
dell'opera di quegli artisti che erano sempre stati 
considerati i massimi maestri del rinascimento 
maturo (da Bramante a Raffaello, da Michelan- 
gelo al Palladio), ma parallelamente si è fatta stra- 
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da anche la considerazione del m. non come anti- 
tesi, ma come continuazione, sviluppo e in qual- 
che caso esasperazione delle conquiste dell’arte 
rinascimentale. Create nell'ambiente delle corti, 
per un pubblico di colti e raffinati aristocratici, dei 
quali riflettono i gusti fastosi e gli ideali estetici e 
di comportamento, le opere degli artisti che ven- 
nero in seguito indicati come manieristi appaiono 
caratterizzate dal culto quasi ossessivo dello stile e 
dell'eleganza formale, dalla ricerca della varietà e 
della complessità, da un estremo virtuosismo ese- 
cutivo, dall'aspirazione a una «artificiosa» bellez- 
za cui, secondo le parole del Vasari, possa aggiun- 
gere grazia e perfezione «la licenza che, non es- 
sendo di regola, fosse ordinata nella regola», e 
dalle continue riprese, trasformazioni e contami- 
nazioni di forme e di invenzioni nate in un diffe- 
rente contesto. 

Aspetti manieristici sono stati rilevati nelle opere 
di Michelangelo sin dal primissimo Cinquecento 
(cartone per la Burtaglia di Cascina) e nelle prove 
tarde di Raffaello. Dopo la prima inquieta stagio- 
ne fiorentina del Pontormo e del Rosso Fiorenti- 
no, il m. si affermò a Romatra il 1520 e il 1527 con 
le opere di Polidoro da Caravaggio, di Perino del 
Vaga, del Rosso. del Parmigianino, e da Romasi 
diffuse rapidamente, soprattutto dopo il Sacco del 
1527 e la conseguente diaspora degli artisti. Oltre 
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1 «Divan Japonais» (1892) di H. de 
Toulouse-Lautrec. 2 «Palais de 
Glace» (1893) di J. Chéret. 3 «La 
Revue Blanche» (1894) di P. 
Bonnard. 4 «Confezioni Mele» (1913 
ca) di M. Dudovich. 5 «Sezione del 
ciza Leningrado» (1925) di A. 
Rodéenko. 6 «Edizioni di Stato» 
(1924) di V. Majakovskij e A. Levine. 
7 «Etoile du Nord» (1927) di 
Cassandre. 8 «Gas-apparecchi 
Fargas» (1947) di F. Depero. 

9 «Dylan» (1966) di M. Glaser. 

10 «Stalker» (1981) di J-M. Folon. 


a Roma, dove alle opere di Daniele da Volterra, 
di Francesco Salviati, di Giorgio Vasari, di Jacopi- 
no del Conte fecero seguito, fino agli ultimi de- 
cenni del secolo, quelle di Taddeo e Federico 
Zuccari e del Cavalier d'Arpino, gli altri maggiori 
centri di diffusione furono Mantova, dove Giulio 
Romano si era stabilito fin dal 1524, Parma. a cui 
nel 1527 aveva fatto ritorno il Parmigianino, e Fi- 
renze, dove per la corte medicea furono attivi (ol- 
tre a Vasari, a Salviati e ai pittori che decorarono 
lo studiolo di Francesco 1) il Bronzino, B. Buonta- 
lenti, B. Bandinelli, B. Ammannati, il Giambolo- 
gna e B. Cellini. Motivi propri del repertorio ma- 
nierista trovarono vasta eco un po’ dovunque in 
Italia settentrionale, già dal 1518-20 col Pordeno- 
ne, e poi — con qualche ritardo rispetto all’Italia 
centrale — a Venezia, Milano, Cremona. 

Attraverso le incisioni e i disegni e grazie ai sem- 
pre più frequenti viaggi degli artisti, il m. si diffuse 
in tutta Europa, affermandosi in grandi centri cul- 
turali dove furono adottati modelli italiani. In 
Francia, nei cantieri del castello di Fontainebleau, 
l’attività del Rosso Fiorentino, del Primaticcio, di 
Niccolò dell’Abate diede vita a una importante 
scuola che godette di grande fortuna ancora nei 
primi decenni del Seicento: nei Paesi Bassi il m. si 
sviluppò in particolare ad Anversa, a Haarlem e a 
Utrecht con le opere di M. Van Heemskerck. A. 
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Blocklandt e D. Barendsz, H. Goltzius, C. Van 
Haarlem e A. Bloemaert: in Baviera (ad Augusta 
e a Monaco) con le opere dei pittori Candid e F. 
Sustris e degli scultori G. e A. de Vries: a Praga, al- 
la corte di Rodolfo 11, con le opere di B. Spranger, 
H. von Aachen e J. Heintz; e infine in Spagna do- 
ve le nuove tendenze furono diffuse da artisti for- 
matisi in Italia o che avevano recepito le novità 
italiane (P. Campafa, A. Berruguete. J. de Juni. 
G. Becerra, V. Macip) e soprattutto dal Greco, do- 
po i suoi decisivi contatti veneziani col Tintoretto. 
manifesto strumento d'informazione visiva di 
grandi dimensioni, con scritte e figure, ideato per 
comunicazioni di carattere culturale. di propagan- 
da o di richiamo pubblicitario su un prodotto o 
un avvenimento. Le antiche origini del m. si pos- 
sono ricercare nelle composizioni litiche o coro- 
plastiche sumere ed egiziane. negli spazi murali di 
affissione sulle case romane. negli avvisi e procla- 
mi medievali e della prima età moderna. Nel pe- 
riodo che va dalla metà del sec. xvi alla seconda 
metà del xix si venne gradualmente costituendo 
un linguaggio informativo sintetico e successiva- 
mente, con l'affermarsi della civiltà industriale. 
psicologicamente persuasivo: ne nacquero testi 
sempre più abbreviati e disegni sempre più ampi. 
finché sì giunse all'immagine tipica del m. con- 
temporaneo. essenziale e incisiva nei colori. 
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Il m. come foglio di carta stampata è legato all’in- 
venzione della litografia perla riproduzione delle 
opere d’arte (1793), del torchio litografico a stella 
(1833), della cromolitogralia (1836), che ne per- 
misero la diffusione in serie e la realizzazione a 
colori, di più facile effetto. Un linguaggio peculia- 
re e personalizzato si evidenziò nel m. dopo che J. 
Chéret ebbe perfezionato i mezzi della litografia 
colorata (del 1866 è il primo m. a colori, Cerva nel 
bosco, appunto di Chéret) e quando si dedicarono 
a questo mezzo di comunicazione pittori come H. 
de Toulouse-Lautrec e P. Bonnard. Le loro gran- 
di illustrazioni, di carattere ancora pittorico, in- 
fluenzarono il m. del sec. xx, sempre più ampia- 
mente usato dal settore pubblicitario della produ- 
zione industriale. Dopo la prima guerra mondiale 
gli artisti del Bauhaus e quelli dei gruppi d'avan- 
guardia in Unione Sovietica sperimentarono in 
quest'ambito altri mezzi espressivi: la fotografia, il 
fotomontaggio e gli effetti di movimento. Dalla 
scuola del Bauhaus, fondata per risolvere i pro- 
blemi del rapporto fra arte e industria, uscirono i 
m. d'impostazione surrealista di H. Bayer e quelli 
razionalistici e astratti di L. Moholy-Nagy, che in- 
fluirono sul rinnovamento del m. in Europa e in 
America. 

Intanto nel 1920 la riproduzione fotomeccanica, in 
cui anche i colori pieni sono quasi sempre ottenuti 
con colori sovrapposti e retinati, portò un'impor- 
tante trasformazione tecnica nell’esecuzione e nel- 
la stampa del m. Negli stessi anni, in Francia, 
Adolphe Jean-Marie Mouron (1901-68, noto con 
lo pseudonimo Cassandre) stilizzava con forte evi- 
denza, immagini e caratteri tipografici, utilizzando 
elementi cubisti, e trovava larghi consensi e fortu- 
na anche in America. Il suo collaboratore P.G. Sa- 
vignac superò la staticità del suo segno, creando 
con sottile umorismo psicologico semplici disegni 
ideografici di una incisiva vitalità espressionistica. 
In Italia. nel 1896, le Officine Grafiche Ricordi ini- 
ziarono l'epoca del m. italiano, servendosi di car- 
tellonisti di notevole valore come A. Hohenstein, 
L. + Metlicovitz, M. + Dudovich, A. + Terzi ed 
E. + Sacchetti che gradualmente volsero il gusto 
storicista. simbolista e liberty in sintesi di gusto più 
moderno. A rinnovare il m. italiano furono tuttavia 
i lavori di F. + Depero, l'uturista, con le sue forme 
sintetiche e i violenti contrasti di colore: quelli di L. 
-—+ Cappiello del secondo periode, con logo e im- 
magine su fondo nero: e quelli di S. + Pozzati (so- 
prannome Sepo) e di F. + Seneca. Nel clima di ri- 
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costruzione del secondo dopoguerra si sono affer- 
mati in Italia grafici pubblicitari come Dinelli, Pin- 
tozi, B.+ Munari, Ciuti, F. Mosca, F. + Grignani. 
In altre nazioni sono sorte vere scuole d’arte per il 
m., a cui si devono artisti come, per es., M. Huber, 
D. Brun, H. Leupin, H. Erni, M. Maier per la 
Svizzera, J.-M. Folon per il Belgio, H. Tanaka, K. 
Nagai, H. Ohchi per il Giappone. Negli Stati Uni- 
ti il m. ha trovato nuove elaborazioni attraverso 
gli studi sulla comunicazione visuale, finalizzata a 
una committenza prevalentemente commerciale 
(M. Glaser). Una opposta concezione, che si rial- 
laccia al m. editoriale e politico, si sviluppò nelle 
democrazie socialiste (dove la pubblicità com- 
merciale era stata soppressa) sulla base delle 
esperienze condotte in Russia in epoca rivoluzio- 
naria (El Lissitskij, V. Majakovskij, A. Rod- 
Genko). In modo particolare in Polonia e in Ceco- 
slovacchia, il m. di carattere sociale e politico ha 
dimostrato notevoli capacità d'innovazione lin- 
guistico-formale. 

Mannozzi Giovanni + Giovanni da San Giovanni. 
Man Ray pseudonimo di Emmanuel Radnitzky 
(Filadelfia 1890 - Parigi 1976) fotografo e pittore 
statunitense. A New York, attraverso il fotografo 
A. Stieglitz e la celebre mostra dell’Armory Show 
(1913), entrò in contatto con l'avanguardia arti- 
stica europea. Dopo i primi lavori di derivazione 
cubista, si diede alla sperimentazione di nuove 
tecniche, eseguendo dipinti all’aerografo in uno 
stile impersonale e meccanico (La funambola si 
accompagna con le sue ombre, 1916, New York, 
Mus. of Mod. Art) e costruendo e fotografando 
oggetti astratti o fantastici (i cosiddetti «oggetti 
d’affezione»), per lo più ottenuti con l’accosta- 
mento o il montaggio di manufatti preesistenti 
(L'enigma di Isidore Ducasse, 1920, vari esempla- 
ri, tra cui Milano, coll. priv.; Cadeau, 1921, varie 
repliche, tra cui quelle di New York, Mus. of 
Mod. Art; Parigi, Mus. Nat. d’Art Mod.). Si af- 
fermò così come il principale esponente del da- 
daismo americano, che costituì per molti aspetti 
un'anticipazione del surrealismo europeo. A New 
York conobbe anche M. Duchamp (1915) e lo se- 
guì nel 1921 a Parigi, dove divenne fotografo pro- 
fessionista e perfezionò la tecnica della fotografia 
senza macchina da presa, ottenendo immagini 
astratte in bianco e nero, i cosiddetti rayographs 
(Senza titolo, 1923 e 1927, Venezia, Coll. Gug- 
genheim). Vicino al gruppo surrealista (nel 1925 
partecipò alla prima mostra del gruppo nella Gall. 


Man Ray 

«A l'heure de l'observatoire 
- Ley amouretx» (1932-34): 
olio stu tela, cn 250) X100). 
Coll. priv. 
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Pierre di Parigi), girò i film Retour à la raison 
(1923), Emak Bakia (1926), L'’étoile de mer (1928) 
e Les mystères du chateau de dés (1929); negli an- 
ni Trenta tornò alla creazione di oggetti e alla pit- 
tura, secondo modi tipicamente surrealisti. A_un 
lungo soggiorno negli Stati Uniti (Hollywood, 
1940-50) sono legati i suoi ultimi lavori significati- 
vi: la collaborazione al film di H. Richter Dreams 
that money can buy (1944-47) e il ciclo di dipinti 
Equazioni shakespeariane (1948). 

Mansart Frangois (Parigi 1598-1666) architetto 
francese. Allievo di S. de Brosse, con il quale col- 
laborò giovanissimo nel castello di Coulommiers 
(1618), svolse un'intensa attività al servizio dell’a- 
ristocrazia e della ricca borghesia parigina. Nel 
1636 venne nominato architetto regio. Nella sua 
opera, che segna il passaggio dalle forme rinasci- 
mentali a quelle del classicismo francese, il modo 
di intendere lo spazio proprio del barocco (chiesa 
della Visitation, Parigi, 1632-34; castello di Blois, 
ala d'Orléans, 1635-38; chiesa di Val-de-Gràace, 
Parigi, 1645-47, terminata da J. Lemercier) si 
combina con un rigoroso linguaggio formale assi- 
milato attraverso lo studio dell’architettura fran- 
cese del Cinquecento e di quella italiana (a lui no- 
ta forse non direttamente, ma tramite trattati e in- 
cisioni), con risultati di notevolissimo equilibrio. 
Per committenti alto-borghesi e aristocratici, si 
occupò della costruzione o della trasformazione 
di numerose residenze private a Parigi (Atels par- 
ticuliers) e in campagna (castelli), secondo criteri 
di distribuzione e disposizione dei corpi di fabbri- 
ca altamente innovativi e fondati su principi di re- 
golarità, simmetria e chiarezza di impianti. Il suo 
capolavoro in questo senso è considerato il castel- 
lo di Maison a Maison-Lafitte (iniziato nel 1642 e 
terminato intorno al 1650). 

Mansart Jules Hardouin (Parigi 1646 - Marly 
1708) architetto francese. Pronipote e allievo di 
Frangois, di cui assunse il cognome, poi allievo di 
L. Bruant, fu l'architetto favorito di Luigi xrv (che 
lo nominò architetto regio nel 1675, intendente, e 
infine sovrintendente generale ai Batiments du 
Roi) e il migliore interprete della sua politica cul- 
turale, mirante all’esaltazione dell'idea dello stato 
incarnata nella persona del re. Si deve a lui il com- 
pletamento di Versailles, grandioso simbolo del 
potere assoluto, che concretizza una tendenza ti- 
picamente barocca alla realizzazione di complessi 
aperti, con effetti di estensione infinita (trasfor- 
mazione della facciata sulla Cour de Marbre, 
1678-80; Galerie des Glaces e appartamenti, 1678- 
84: ala nord e ala sud ai lati del nucleo centrale di 
L. Le Vau, 1678-89; Orangerie, 1681-86; Grand 
Trianon, 1687; Cappella Reale, 1697-98). Il Dome 
des Invalides (1680-1707), chiesa sormontata da 
cupola sull'asse dell’Hòtel des Invalides, costitui- 
sce, con la sua dinamica fusione di architettura 
«classica» e di verticalismo, l'esempio più convin- 
cente del classicismo francese monumentale e ce- 
lebrativo. M. è autore di altre importanti realizza- 
zioni urbanistiche quali la sistemazione a Digione 
di place des Etats (ora place de la Libération) e. a 
Parigi, di place VendOme (in origine place Louis 
Le Grand, 1677-98) e di place des Victoires (1682- 


87), destinate a ospitare sull'asse mediano un mo- 
numento del re, prototipi di una serie di grandi 
spazi urbani a pianta quadrata e circolare che si 
diffonderanno in tutta Europa. 

Mansueti Giovanni (attivo a Venezia dal 1485 al 
1526 ca) pittore italiano. Allievo e collaboratore 
di Gentile Bellini, nell’ultimo decennio del Quat- 
trocento dipinse, oltre a pale d'altare e tele di sog- 
getto religioso ( Trinità e santi, 1492, Londra, Nat. 
Gall.; San Gerolamo in un paesaggio, Bergamo, 
Acc. Carrara), vasti teleri raffiguranti Miracoli 
della Vera Croce (1494, Venezia, Gall. dell’Acc.) e 
Storie di san Marco per l'Oratorio dei Crociferi 
(1499, Vaduz, Coll. Liechtenstein) e per la Scuola 
Grande del Santo (1518-26, due a Venezia, Gall. 
dell’Acc., e uno a Milano, Brera): composizioni 
affollate di figure e di fantasiosi motivi architetto- 
nici ispirati all’Oriente islamico, non prive di fa- 
scino nonostante l’arcaica rigidità dell'impianto. 
Mansurov Pavel (San Pietroburgo 1896 - Nizza 
1983) pittore russo. Dopo gli studi presso la So- 
cietà d’incoraggiamento per le Belle Arti di San 
Pietroburgo (1911-15) eseguì i suoi primi disegni 
astratti; l'incontro con V. Tatlin, con il quale col- 
laborò dal 1917 al 1919 abbracciando la causa ri- 
voluzionaria, fu fondamentale per la definizione 
del suo alfabeto formale d'ispirazione costruttivi- 
sta, che avrebbe da allora caratterizzato tutta la 
sua opera. Nel 1928 si trasferì a Roma (mostra 
personale presso la Casa d’arte Bragaglia, 1929) e 
di qui a Parigi, dove risiedette presso i Delaunay 
occupandosi di arte applicata (disegni per tessuti). 
A lungo dimenticato, riprese a esporre nei tardi 
anni Cinquanta, nel quadro della progressiva ri- 
scoperta dell’arte astratta delle origini. 
Mantegazza Cristoforo (attivo a Pavia dal 1464 
al 1482) e Antonio (attivo dal 1472 al 1495) scul- 
tori italiani. Cristoforo, scalpellino alla Certosa di 
Pavia nel 1464, fu in seguito (1465) attivo alla de- 
corazione in terracotta del Chiostro Piccolo e 
Grande in collaborazione con R. de Stauris. Nel 
1466-67 lavorò al castello di Porta Giovia a Mila- 
no; dal 1472 fino al 1482 il suo nome appare co- 
stantemente associato a quello del fratello, che 
con lui sottoscrisse il contratto (1473) per parte 
della decorazione scolpita della facciata della Cer- 
tosa (appaltata, per la restante parte, all’Amadeo 
e ad altri scultori). Nello stesso anno i M. furono 
consultati per una statua equestre di Francesco 
Sforza, mai eseguita. La scarsità dei documenti e 
la stretta collaborazione dei fratelli, riconosciuta 
nel denso Compianto di Cristo della Sala del Ca- 
pitolo alla Certosa (1478 ca), rendono assai pro- 
blematica la sicura distinzione tra le loro opere. 
Oltre a un Compianto di Cristo (Londra, Victoria 
and Albert Mus.), si riferiscono attualmente alla 
maturità di Antonio le Storie della Cacciata ed 
Espulsione della facciata e alcuni Profeti e Santi 
del basamento esterno della Certosa. da cui affio- 
rano, con espressionistiche deformazioni formali. 
robusto plasticismo della figura e nervosa mobi- 
lità dei panneggi. scoperti richiami alla cultura fi- 
gurativa tedesca e ferrarese. per es. a C.Tura. An- 
che le tre Storie di Cristo (Mus. della Certosa) e i 
rilievi biblici dell'alto della facciata della Certosa 
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(Storie dell’ Antico Testamento), databili tra il 1474 
e il 1480, sono attribuiti a Cristoforo. E invece ri- 
tenuta di Antonio la Lavanda dei piedi inserita 
nel lavabo opera di Maffiolo da Carrara, del 1 489, 
sempre alla Certosa. 

Mantegna Andrea (Isola di Carturo, Padova, 
1430/31 - Mantova 1506) pittore e incisore italia- 
no. Allievo e figlioccio di F. Squarcione (e sotto la 
sua interessata tutela fino al 1447), si formò verso 
la metà del Quattrocento in un ambiente ricchis- 
simo di fermenti culturali e stimolato dalle ricer- 
che plastiche e prospettiche delle opere lasciate 
tra Padova e Venezia da artisti toscani come Pao- 
lo Uccello, Andrea del Castagno e Filippo Lippi, 
e ancor più dal lungo e fruttuoso soggiorno pado- 
vano di Donatello. Perduti i dipinti giovanili (sal- 
vo forse il San Marco del Mus. di Francoforte), 
prima opera certa sono gli affreschi della Cappel- 
la Ovetari agli Eremitani a Padova (Storie dei san- 
fi Giacomo e Cristoforo, Assunzione di Maria), 
iniziati nel 1448 con N. Pizzolo e completati nel 
1456-57 (in gran parte perduti a seguito di un 
bombardamento nel 1944). Con i successivi Polit- 
tico di san Luca (1453-54, Milano, Brera) e Pala 
di san Zeno (1456-59, Verona, San Zeno; gli 
scomparti della predella sono divisi tra Parigi, 
Louvre, e Tours, Mus. des Beaux-Arts), le scelte 
formali ed espressive di M. appaiono già definite: 
l'impianto prospettico dei toscani e, soprattutto, 
l'energica definizione plastica di ogni elemento 
della composizione concorrono all’evocazione di 
un mondo remoto e incorruttibile, popolato da 
un'umanità eroica, ispirato da un appassionato 
entusiasmo e da una visione mitica dell’antichità. 
Di questi anni è anche il rapporto con il cognato 
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Giovanni Bellini, visibile in alcune opere «paral- 
lele» come l’Orazione nell’orto (Londra, Nat. 
Gall.) e la Presentazione al tempio (Berlino, Staa- 
tl. Mus.), in cui peraltro M. mantiene la sua eroica 
fermezza, solo addolcendola in un meno petrigno 
colorismo. 

Nel 1459-60, accogliendo l’invito del marchese 
Ludovico m Gonzaga, M. si trasferì a Mantova, 
dove rimase come pittore di corte fino alla morte, 
allontanandosi solo per due brevi viaggi in Tosca- 
na (1466 e 1467) e per un più lungo soggiorno a 
Roma (1488-90), durante il quale decorò a fresco 
nei palazzi vaticani una cappella per Innocenzo 
vini (distrutta nel 1780) e dipinse la Madonna del- 
le cave (Firenze, Uffizi). Insieme ad alcuni pene- 
tranti ritratti (// cardinale Ludovico Mezzarota, 
Berlino, Staatl. Mus.:; // cardinale Carlo de’ Medi- 
ci, Firenze, Uffizi) e ad alcune Madonne col Bam- 
bino (Bergamo, Acc. Carrara: Milano, Mus. Poldi 
Pezzoli), al settimo decennio del secolo apparten- 
gono varie tavole sacre di grande preziosità ese- 
cutiva, anche per la gemmea luminosità del colore 
che ha fatto pensare a un rapporto con Piero del- 
la Francesca: il San Giorgio delle Gall. dell’ Acc. 
di Venezia, il trittico degli Uffizi di Firenze già 
nella cappella del castello di San Giorgio (Ascen- 
sione di Cristo, Adorazione dei Magi, Presentazio- 
ne al tempio) al pari della Morte cella Vergine 
(Madrid, Prado), la parte superiore della quale è 
il frammento della Pin. Naz. di Ferrara con Cristo 
e l'anima della Vergine. Ma la fama dell’artista è 
legata in particolare alla decorazione della camera 
picta o Camera degli sposi (1465-74) in Palazzo 
Ducale a Mantova, illusionisticamente trasforma- 
ta in un padiglione aperto sul porticato e sulla 
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campagna popolata di castelli e città turrite, che 
mostra due scene della vita del marchese Ludovi- 
co Gonzaga sulle pareti (la Corte di Mantova e 
l’Incontro col cardinale Francesco Gonzaga) e si 
apre nella volta attraverso l’ardito effetto di sotto 
in su dell’oculo, e alle nove tele con il Trionfo di 
Cesare (Hampton Court, Coll. Reali), dipinte tra 
il 1480 ca e il 1505 ca, nelle quali trova compiuta 
espressione l'appassionato impegno di M. nell’e- 
vocare un sogno di eroica grandezza in immagini 
direttamente ispirate all’arte antica. Intorno al 
1480 sono generalmente datati il San Sebastiano* 


Andrea Mantegna 

1 «Oculo»: affresco, Dem 270); parte 
centrale della decorazione del soffitto 
della «Camera degli sposi» (1465-74). 
Mantova, Palazzo Ducale. 

2 «Orazione nell'orto»: tempera su 
tavola, cm 63 X80. Londra, National 
Gallery. 

3 Scomparto della «Pala di san 
Zeno» (part., J456-59): tempera su 
tavola, cm 213 X135. Verona, San 
Zeno. 

4 «Morte della Vergine»: tempera su 
tavola, cm 54x42. Madrid, Prado. 
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(Parigi, Louvre), di grande respiro classicistico, e 
il drammatico e spettacolare Cristo morto (Mila- 
no, Brera), ritenuto anche opera tarda in quanto 
proveniente dall’eredità testamentaria dell’arti- 
sta. Agli ultimi anni appartengono invece le gran- 
di pale della Madonna della Vittoria (1496, Parigi, 
Louvre), dipinta per celebrare la vittoria del mar- 
chese Francesco Gonzaga sui francesi a Fornovo, 
e della Madonna Trivulzio (1496-97, Milano, Ca- 
stello Sforzesco), gli splendidi monocromi con 
Sansone e Dalila e V Introduzione del culto di Ci- 
bele a Roma (Londra, Nat. Gall.), l'Uomo di do- 
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lore dello Statens Mus. di Copenaghen e il San 
Sebastiano della Ca' d'Oro (Venezia), creazioni 
di altissima potenza drammatica nell’aspra e tor- 
mentata modellazione dei corpi, nelle dissonanze 
cromatiche e nella esasperata accentuazione degli 
effetti plastici e illusionistici. Nel 1495, infine, M. 
otteneva la commissione di due grandi tele per lo 
studiolo di Isabella d'Este a Mantova (// Parnaso, 
1495-97, il Trionfo della Virtù, 1499-1502, ora a 
Parigi, Louvre), opere ancora di grandissima qua- 
lità ma che documentano la difficoltà dell'artista a 
conformarsi al nuovo ideale classico rappresenta- 
to da Giovanni Bellini. Alla grande fortuna di M. 
presso i contemporanei e gli artisti delle genera- 
zioni successive contribuirono in modo determi- 
nante le incisioni di soggetto religioso e mitologi- 
co, alcune forse ideate in gioventù (Cristo al Lim- 
bo, Buccanali), ma prevalentemente degli ultimi 
anni mantovani (Zuffa di dei marini; Cristo tra i 
santi Andrea e Longino, Deposizione nel se pol- 
cro); di grande qualità esecutiva (spesso offuscata 
dalle imitazioni di allievi) e di notevole vigore 
espressivo, esse sono ora considerate sullo stesso 
piano dei dipinti, e tra i capolavori della grafica 
del Cinquecento. 

Manuel-Deutsch Nikolaus + Deutsch, Nikolaus. 
Manzini Andrea + Andrea di Giusto. 

Manzoni Piero (Soncino, Cremona, 1933 - Mila- 
no 1963) pittore italiano. Aderì al movimento nu- 
cleare (1956-58) e fondò, con E. Castellani, la rivi- 
sta «Azimuth». Il primo neoconcretismo degli 
achromes (superfici o tele bianche trattate con im- 
pasti di gesso graffiato e inciso, forse ispirate ai 
monocromi di A. Burri e Y. Klein) e dei corpi d’a- 
ria, palloncini gonfiati (1957-60), influenzato da 
L. Fontana, si è sviluppato in direzione di un neo- 
dadaismo prefigurante successive esperienze del- 
l'avanguardia italiana degli anni Sessanta e Set- 
tanta (poveristi, concettuali ecc.). Nel 1959-60) M. 
ha tracciato su rotoli di carta linee di migliaia di 
metri, nel 1960 ha lasciato impronte digitali su uo- 
va sode da inghiottire (Uovo con impronta, Mila- 
no, Civ. Mus. d'Arte Cont.), nel 1961 ha prodotto 
e inscatolato Merda d'artista: lutti interventi dis- 
sacranti e polemici, accomunati dall’ironia sulle 
idee di consumo dell’arte e di sacralità del fare ar- 
listico. 


Piero Manzoni 
«Merda d'artista» (1961): scatola di latta, Dem 6,5. Coll. priv. 


Manzù Giacomo, pseudonimo di G. Manzoni 
(Bergamo 1908 - Ardea, Roma, 1991) scultore 
italiano. La sua educazione artistica, molto preco- 
ce, si compì in ambito artigianale: tra il 1920 e il 
"26 lavorò presso un intagliatore in legno, poi 
presso un doratore e uno stuccatore. Più tardi lo 
studio delle porte di San Zeno e dei calchi del- 
l’Accademia Cicognini a Verona, dove fece il ser- 
vizio militare, fu di notevole importanza per il f'or- 
marsi della sua arte. Dopo un breve soggiorno a 
Parigi nel ‘29, nel 1930 si stabilì a Milano dove 
contribuì, al fianco di A. Sassu e di R. Birolli, a 
sviluppare i germi della ribellione antinovecenti- 
sta che sfocerà, negli anni 1938-4(), nel movimento 
di Corrente. A Milano realizzò le sue prime opere 
in bronzo e si dedicò al disegno, all’incisione, al- 
l'illustrazione e alla pittura, più volte ripresa du- 
rante la carriera. Mentre la sua iniziale attività ri- 
sentì del «primitivismo» allora molto diffuso (de- 
corazione della Cappella dell'Università Cattolica 
di Milano, 1931), la scoperta di M. Rosso, verso la 
cui opera si volse sempre più decisamente, e un 
secondo viaggio a Parigi nel ‘36, lo condussero a 
una svolta: spinto dalla lezione impressionista, ab- 
bandonò gli schemi arcaizzanti e andò acquistan- 
do per gradi l’originale sensibilità luministica, la 
morbidezza plastica e la delicata sensualità che di- 
verranno qualità stabili del suo stile. Fra le opere 
di questo periodo vanno ricordate: Testa di donna 
(1936, Milano, Gall. d'Arte Mod.), Susanna 
(1937, Roma, Gall. Naz. d'Arte Mod.), David 
(1938) e Francesca Blanc (1940), entrambi ad Ar- 
dea, Raccolta Amici di Manzù. Considerato or- 
mai fra le personalità più significative della scul- 
tura italiana, tra il 1938 e il ’39 iniziò la serie dei 
Cardinali, \eratiche immagini in bronzo, dalla 
schematica struttura piramidale, avvolte nella 
massa semplice e potente della stola e invariabil- 
mente rappresentate assorte in meditazione; il ci- 
clo di bassorilievi in bronzo con le Deposizioni e 
le Crocifissioni (1939-42; temi poi ripresi nel do- 
poguerra e riuniti sotto il titolo complessivo di 
Cristo nella nostra umanità), che nacquero dalla 
reazione alla violenza della guerra. Nel 1941 ot- 
tenne la cattedra di scultura all'Accademia di 
Brera a Milano, da cui in seguito si dimise per dis- 
sensi sul programma di studio. Fra le opere di 
questo periodo: Ritratto di Francesca (1942, Città 
del Vaticano, Coll. d'Arte Mod.) e Grande ritrat- 
to di signora (1946, New York, Mus. of Mod. 
Art). L'alta religiosità laica di M. trovò il suo cul- 
mine poetico nella Porta della Morte per San Pie- 
tro a Roma, a cui lavorò con alterne vicende dal 
°52 al ‘64: i disegni preparatori, i numerosi bozzet- 
ti e la porta stessa costituiscono nell'insieme una 
ricca sintesi di tutti gli clementi ispiratori dell'o- 
pera di M. e uno dei maggiori complessi artistici 
dell’arte contemporanea. Sono degli stessi anni il 
Passo di danza (1954, Mannheim, Stiidtische- 
Kunsthalle), la Porta dell'Amore per il Duomo di 
Salisburgo (1955-58), il Rizratto di Inge (1960, Ar- 
dea, Coll. Schabel), la Porta della pace e della 
guerra per la chiesa di Saint Laurenz a Rotterdam 
(1965-69) e il Grande gruppo degli Amanti (1966, 
New York, Rosenberg Coll.). Nel 1977 è stato 
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Giacomo Manzù 

1 «Cardinale seduto» (1955): 
bronzo, h cm 208. Venezia, 
Galleria Internazionale d'Arte 
Moderna Ca’ Pesaro. 

2 «Porta della pace e della guerra» 
(1965-69): bronzo. Rotterdam, 
Chiesa di Saint Laurenz. 


inaugurato a Bergamo il grande Monumento al 
partigiano, in cui M. riprende il tema della morte. 
Manzuoli Tommaso + Maso da San Frediano. 
Mapplethorpe Robert (New York 1946 - Boston 
1989) fotografo statunitense. Esordì alla Light 
Gall. di New York nel 1973 con una serie di pola- 
roid in bianco e nero che ritraevano l'amica, poe- 
tessa e cantante P. Smith. Negli anni successivi la- 
vorò soprattutto come ritrattista, fotografando ce- 
lebrità, amici e conoscenti. Nel 1977 espose la pri- 
ma serie di foto esplicitamente omoerotiche e sa- 
domasochiste, caratterizzate dal contrasto tra raf- 
finatezza formale e scabrosità del tema. Nel corso 
degli anni Ottanta, le immagini (ritratti, nature 
morte e nudi statuari) hanno assunto un taglio più 
classico, mentre l'artista sperimentava nuovi for- 
mati (dittici e trittici) e tecniche, quali stampe al 
platino su stoffa, cybachrome e polaroid a colori. 
Nel 1987 diede vita alla Robert Mapplethorpe 
Foundation, con l’obiettivo di diffondere la sua 
opera e finanziare la lotta contro l’A»s, da cui fu 
stroncato nel 1989. Tra i volumi pubblicati: Robert 
Mapplethorpe: fotografie (1978), Lady: Lisa Lyon 
(1983, dedicato all'omonima culturista), Certa 
gente (1985). 
Marabitti Ignazio (Palermo 1719-97) scultore ita- 
liano. Allievo a Roma di F. Della Valle, lavorò 
prevalentemente in Sicilia, lasciandovi testimo- 
nianze del suo vivace estro (Pala di san Benedetto, 
Monreale, Duomo). 
Maragliano Anton Maria (Genova 1664-1741) 
scultore e intagliatore italiano. Fu autore di statue 
per presepi, di grandi carri processionali e di grup- 
pi policromi per gli altari delle chiese genovesi, 
nei quali al realismo popolaresco, tipico di questo 
genere di produzione, si accompagna un vigoroso 
senso della forma (/nunacolata, Genova, San 
Teodoro; Comumione di san Pasquale, Genova, 
Santissima Annunziata). 
Maratta Carlo (Camerano, Ancona, 1625 - Roma 
1713) pittore italiano. Allievo a Roma di A. Sac- 
chi, che lo indirizzò allo studio della pittura del 
primo Cinquecento (Raffaello, Correggio) e di 
quella bolognese del Scicento (Annibale Carrac- 
ci, G. Lanfranco), ebbe come protettore G.P. Bel- 
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lori, teorico d'arte e amico di N. Poussin, che gli 
procurò le prime commissioni (affreschi di Sant |- 
sidoro, Roma, 1652). Il successo del Sanr'Agosti- 
no (1655, Roma, Santa Maria dei Sette Dolori) gli 
meritò il favore di papa Alessandro vil. che gli 
commissionò dipinti a Roma (Visitazione, 1656, 
Santa Maria della Pace) e per il Duomo di Siena 
(Visitazione e Fuga in Egitto, Duomo). La sua 
eclettica produzione fu in seguito intensissima e 
comprende grandi tele di soggetto religioso (/m- 
macolata Concezione, 1665-71, Siena, Sant Ago- 
stino; Morte di san Francesco Saverio. 1674-79, 
Roma, chiesa del Gesù; Madonna in gloria, 1689, 
Roma, Santa Maria del Popolo), penetranti ritrat- 
ti (Clemente 1x, 1669, Pin. Vaticana) e vasti cicli di 
affreschi celebrativi (Roma, Palazzo Altieri; Fra- 
scati, Villa Falconieri). 

Marc Franz (Monaco 1880 - Verdun 1916) pittore 
tedesco. Dopo aver studiato filosofia e teologia e 
frequentato l'Accademia di Monaco, svolse la sua 
prima attività tra naturalismo e linearismo Ju- 
gendstil. Un viaggio a Parigi nel 1903 aggiunse al- 
la sua formazione la conoscenza del postimpres- 
sionismo e dei nabis. A partire dal 1906 si interes- 
SÒ di pittura di animali, dei quali studiò a fondo 
l'anatomia: ancora gravitante verso una cultura 
simbolista e fortemente influenzata da P. Gau- 
guin, il pittore vide questo motivo come il più atto 
a incarnare una forza vitale totalmente partecipe 
del grande flusso naturale. Nel 1910 conobbe A. 
Macke, che gli rivelò la forza espressiva del colo- 
re, e V. Kandinskij, che avvalorò con le sue idee la 
teoria simbolica del colore che M. andava elabo- 
rando. Con Macke e Kandinskij M. partecipò alla 
stesura dell’A/manacco del Blaue Reiter, le cui 
idee ebbero tanta parte nell'evoluzione in senso 
astratto dell’arte europea. Nel 1912 affiorarono 
nella sua opera due nuove componenti: l’orfismo 
e il futurismo, conosciuti a Parigi e a Monaco in 
quello stesso anno. Larghi fasci di luce. piani di 
colore trasparenti. dinamico comporsi delle strut- 
ture vennero generando una realtà cristallina. ar- 
monica e musicale, uno spazio magico dalle luci 
incantate in cui vibra un profondo fremito pantei- 
stico (Cavallo rosso e blu. 1912. Monaco. Stadti- 
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sche Gal. im Lenbachhaus; Caprioli nel bosco, 
1913-14, Karlsruhe, Staatl. Kunsthalle). Per que- 
sta via M. giunse ad abbracciare l’astrazione nella 
serie delle «forme gaie», «giocose» e «in lotta» 
(1914) e nei disegni del suo album di guerra, ulti- 
mi progetti troncati dalla morte. 

Marchand André (Aix-en-Provence 1907) pitto- 
re francese. La fase iniziale della sua pittura par- 
tecipava del clima politicizzato dei secondi anni 
Trenta (nel 1935 espose alla mostra inglese Artisti 
contro il fascismo e la guerra), con una neofigura- 
zione realista polemica verso i trucchi e gii eserci- 
zi formali di tradizione avanguardistica (presenza 
alla mostra La realtà e la pittura, Parigi 1936). Nel 
corso del decennio seguente è pervenuto alla sua 
più tipica maniera, un neocubismo dai cromali- 
smi di derivazione fauve, attento alla lezione di 
H. Matisse e P. Picasso. 

Marchesi Andrea, detto il Formigine (Formigine, 
Modena, 1480/90 - Bologna 1559) architetto e in- 
tagliatore italiano. Nelle sue opere bolognesi, co- 
me il portico di San Bartolomeo (1516) e gli inter- 
venti in numerosi palazzi (Malvezzi, Fantuzzi, Bo- 
lognini), appare al corrente della più moderna 
cultura cinquecentesca, pur conservando il gusto 
decorativo tipico del secondo Quattrocento emi- 
liano. 

Marchesi Girolamo, detto G. da Cotignola (Coti- 
gnola, Ravenna, 1472 ca - Bologna dopo il 1531) 
pittore italiano. Influenzato dai conterranei F. e 
B. Zaganelli, fu attento anche allo stile dei ferra- 
resi e del Francia (Presentazione al tempio, 1512, 
San Marino, Mus. di San Francesco); più tardi, 
anche come conseguenza di un probabile viaggio 
a Roma, si accostò a un classicismo che risente 
dell’esempio di Raffaello e di G. Genga (Natività, 
Bologna, Pin. Naz.). 

Marchesi Pompeo (Saltrio, Varese, 1783 - Mila- 
no 1858) scultore italiano. Stabilitosi a Milano do- 
po un soggiorno di studio di tre anni a Roma 
(1805-08), divenne in breve una delle figure di 
maggior rilievo degli ambienti artistici della città, 
lavorando per la Fabbrica del Duomo, scolpendo 
bassorilievi (L'amicizia piangente per il monu- 
mento a G. Bossi, ora alla Pin. Ambrosiana; scene 
storiche per l'Arco della Pace) ed eseguendo bu- 
sti-ritratto. Artista fecondissimo e tecnicamente 
molto abile, si ispirò a modelli classici e rinasci- 
mentali, interpretati spesso in modo accademico. 
La sua fama, vastissima presso i contemporanei, 
declinò rapidamente dalla metà dell'Ottocento. 
Marchi Virgilio (Livorno 1895 - Roma 1960) ar- 
chitetto e scenografo italiano. Avvicinatosi al fu- 
turismo durante il primo conflitto mondiale, nel 
1920 pubblicò in «Roma Futurista» il Manifesto 
dell'architettura futurista: dinamica, stato d'animo, 
drammatica: si occupò quindi della ristrutturazio- 
ne della sede della Casa d’arte Bragaglia e dello 
Sperimentale, il futuro Teatro degli Indipendenti, 
dove nel 1922 tenne la prima mostra come «archi- 
tetto futurista» c nel 1923 progettò le prime sce- 
nografie teatrali. Scenografo teatrale con L. Pi- 
randello nei secondi anni Venti e cinematografico 
(dal 1935, con Blasetti, Rossellini, De Sica), inse- 
gnò scenogralia al Centro sperimentale cinemato- 


grafico di Roma. Tra i saggi, si ricordano Architet- 
tura futurista (1924), Italia nuova, architettura 
nuova (1931), Introduzione alla scenotecnica tea- 
trale e cinematografica (1946). 

Marchionni Carlo (Ancona 1702 - Roma 1786) 
architetto e scultore italiano. La sua opera più no- 
ta, oltre alla sagrestia di San Pietro in Vaticano 
(1784), è la Villa Albani a Roma, documento di 
un classicismo rigoroso, arricchito da interessanti 
spunti pittoreschi negli edifici del giardino (il tem- 
pietto diruto ecc.). Fu anche scultore di gusto mi- 
chelangiolesco (Monumento a Benedetto x in 
Santa Maria sopra Minerva, realizzato con P. 
Bracci). 

Marchiori Giovanni (Caviola d’Agordo, Belluno 
1696 - Treviso 1778) scultore italiano. Nelle sue 
opere conciliò abilmente decorativismo rococò e 
classicismo (Gloria di san Rocco, Davide, Santa 
Cecilia, bassorilievi lignei dei dossali, Venezia, 
chiesa e scuola di San Rocco). 

Marcillat Guillaume de (Le Chatre, Bourges, 
1470 ca - Arezzo 1529) pittore di vetrate francese. 
Giunto a Roma sotto Giulio 11, entrò come pitto- 
re nella cerchia raffaellesca, specializzandosi 
però ben presto in vetrate (Storie di Cristo, in 
Santa Maria del Popolo). Più tardi si trasferì a 
Cortona (vetrate per Santa Maria del Calcinaio; 
vetrata con Narività per la Cattedrale, ora a Lon- 
dra, Victoria and Albert Mus.), quindi ad Arez- 
zo, dove eseguì vetrate per la chiesa dell’Annun- 
ziata (1509) e e per il Duomo (1518). Anche se de- 
bole nell’invenzione, sempre derivata dai model- 
li raffaelleschi, M. è tra i migliori pittori di vetra- 
te del Cinquecento per la straordinaria abilità 
esecutiva. 

Marcks Gerhardt (Berlino 1889 - Burgbrohl 1981) 
scultore tedesco. Iniziò la sua attività come pittore; 
successivamente si dedicò alla scultura. Nel 1920 
fu chiamato da W. Gropius a insegnare al 
Bauhaus di Weimar. M. è stato l’erede diretto del- 
l’opera di E. Barlache uno degli esponenti più ori- 
ginali della plastica espressionista tedesca, ora liri- 
camente meditativo (Seraphita, 1934, Mannheim, 
Staatl. Kunsthalle), ora di ispirazione quasi grotte- 
sca (per esempio, nelle raffigurazioni di animali). 
Marclay Christian + videoarte. 

Marco da Siena + Pino, Marco dal. 

Marco d'Oggiono (Oggiono, Lecco, 1470/75 - 
1524) pittore italiano. Allievo nello studio mila- 
nese di Leonardo (1490), nel 1491 dipinse con 
G.A. Boltraffio una Resurrezione con i santi Leo, 
nardo e Lucia ora a Berlino (Staatl. Mus.), su pròfi 
babile i invenzione del Maestro. Fui in Ai ate 


vere. Delle suc opere successive, 
eccezione di alcuni affreschi > 


vue di Blois € le i si 
1515 ca) e della parroc fi&sate presso Ab- 
biategrasso (Madonna Ac 324). Nonostante 
la scarsa documentazione, Ki#0a abbondante pro- 
duzione è facilmente riconoscibile sia per la con- 
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tinuità stilistica che la caratterizza (dominante in- 
fluenza leonardesca, rinvigorita dall'esperienza 
della coeva scultura lombarda), sia per il ricorrere 
dei temi (Assunta, Oggiono, Parrocchiale, e Mila- 
no, Brera; Madonna col Bambino, Parigi, Lou- 
vre, trittico con la Madonna fra san Giovanni 
Evangelista e san Giovanni Battista, Milano, Pin. 
Ambrosiana). 

Marconi Rocco (attivo a Venezia dal 1504 al 
1529) pittore italiano. Iniziò probabilmente la sua 
attività nella bottega di Giovanni Bellini, che 
imitò nelle prime opere note (Madonna, Stra- 
sburgo, Mus.; Madonna e due santi, Venezia, chie- 
sa del Redentore). La produzione più tarda rivela 
un accostamento ai modi del Giorgione (Reden- 
tore benedicente, Bergamo, Ace. Carrara) e di Pal- 
ma il Vecchio (Cristo e la donna adultera, Coral 
Gables, Florida, Kress Coll.; e Venezia, Gall. del- 
l’Acc.). 

Marco Romano (Roma, attivo nei primi decenni 
del sec. xv) scultore italiano. Educatosi nel clima 
francesizzante della Roma del 1270-80) e poi con 
Giovanni Pisano nel Duomo di Siena, fu in segui- 
to attivo a Cremona al servizio del vescovo Ra- 
niero degli Aringhieri, per il quale realizzò le sta- 
tue della Madonna col Bambino tra t santi Imerio 
e Omobono sul protiro del Duomo (prima del 
1305). Per la famiglia del prelato operò quindi a 
Casole d’Elsa (tomba di Beltramo degli Arin- 
ghieri detto Ranieri del Porrina nella Collegiata, 
1310-13 ca), da dove passò infine a Venezia (se- 
polcro di san Simeone profeta in San Simeone 
Grande, 1318). Nel corso di questo itinerario l’ar- 
tista sviluppò le componenti del gotico transalpi- 
no su cui si era formato in uno stile elegantemen- 
te classico, non esente da spunti naturalistici, che 
prelude all'opera di Tino di Camaino e Goro di 
Gregorio. 

Marcoussis Louis, L. Casimir Ladislas Markous 
detto (Varsavia 1883 - Cusset 1941) pittore polac- 
co. Dopo gli studi alla Scuola di belle arti di Cra- 
covia, nel 1903 si stabilì a Parigi, dove strinse ami- 
cizia con Apollinaire e si avvicinò alla ricerca cu- 
bista, partecipando fin dall'inizio al movimento. 
Nel 1912 espose col gruppo della Section d'Or, af- 
frontando problemi di riproduzione dinamica e 
cinematica della realtà (Natura morta con scac- 
chiera, 1912, Parigi, Mus. Nat. d’Art Mod.). Nel 
primo dopoguerra dipinse paesaggi e nature mor- 
te dove la lezione cubista è risolta in chiave di pu- 
rezza e di equilibrio formale, con una prevalenza 
di intenti decorativi (// porto di Kerity, 1927, Pari- 
gi, Mus. Nat. d'Art Mod.). 

Marcucci Mario (Viareggio 191()-92) pittore ita- 
liano. Del 1939 è la sua prima mostra di acquerel- 
li alla Gall. del Milione a Milano; nel 194] vinse il 
premio Bergamo con un autoritratto. La sua pit- 
tura (nature morte, ritratti, interni, paesaggi) si 
collega alla tradizione naturalistica ottocentesca 
attraverso il filtro della lezione di G. Morandi 
(Paesaggio, 194(), Firenze, Gall. d'Arte Mod.). 
Marden Brice (Bronxville, New York, 1938) pit- 
tore statunitense. I suoi lavori d'esordio, di ma- 
trice color field e minimalista, risalgono alla pri- 
ma metà degli anni Sessanta: serie di tele rettan- 
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golari monocromatiche (/itture decorative), dai 
toni carichi e luminosi e dalla consistenza organi- 
ca e densa grazie alle superfici trattate con cera e 
all’uso dell’encausto, e inoltre composizioni a gri- 
glia, sigla della sua produzione successiva. Dall’i- 
nizio degli anni Settanta, i frequenti soggiorni in 
Grecia sono sfociati in una rimeditazione dei mi- 
ti classici (Grove Group, dal 1973; Thira). aaa 
tire dalla serie Hydra dei primi anni Ottanta (tra- 
me simili a ragnatele tracciate con inchiostro), ha 
abbandonato i rigori minimalisti per dedicarsi a 
una pittura più gestuale e mistica, influenzata 
dalla calligrafia orientale (Cold Mountain, serie, 
1991-92). 

Marées Hans von (Elberfeld 1837 - Roma 1887) 
pittore tedesco. Nel 1854-55 frequentò i corsi del- 
I’ Accademia di Berlino; negli anni 1857-64 visse a 
Monaco, mettendosi in luce come abile ritratti- 
sta. Nel soggiorno del 1865-70 in Italia, a Roma, 
strinse amicizia con A. von Hildebrand e studiò le 
opere del rinascimento derivandone quei principi 
di armonia compositiva e quella concezione clas- 
sica della forma con i quali contribuì all’elabora- 
zione della teoria della «pura visibilità», verificata 
in una serie di viaggi con K. Fiedler in Spagna, 
Francia e Olanda. Allontanatosi dalla iniziale ispi- 
razione romantico-verista (Autoritratto con cap- 
pello, 1862, Winterthur, Coll. O. Reinhart), della 
quale sono significativa espressione gli affreschi 
della Biblioteca dell'Acquario di Napoli (1873), 
mirò a una pittura carica di significato, ripropo- 
nendo e sviluppando forme di rappresentazione 
allegoriche. Nel classicismo M. cercava forme 
universali, slegate dalla naturalità dei fenomeni e 
ricche di suggestioni evocative e allusioni simboli- 
che, in parallelo con l’opera di A. Bòcklin: Egloga 
(1868, Colonia, Wallraf-Richartz Mus.), Gruppo 
a Villa Borghese (1870, Essen, Folkwang Mus.). 
Marescalchi Pietro + Mariscalchi, Pietro. 
Marescalco + Buonconsiglio, Giovanni. 

Marey Etienne-Jules (Beaune 1830) - Parigi 1904) 
fisiologo e fotografo francese. Venuto a cono- 
scenza, nel 1879, degli esperimenti fotografici di 
E. Muybridge sul movimento animale e umano, 
costruì nel 1882 il fucile fotografico e un appa- 
recchio cronofotografico a lastra fissa su cui veni- 
vano registrate le diverse posizioni del soggetto, 
in movimento su un fondo scuro, in tempi suc- 
cessivi. I suoi esperimenti sulla scomposizione del 
movimento condussero all'invenzione di un ap- 
parecchio con pellicola mobile (1890) e di un 
proiettore cronofotografico (1893). L'analisi cro- 
nofotografica, dapprima circoscritta al movimen- 
to umano e animale, in seguito estesa alle traiet- 
torie di oggetti, alle oscillazioni dei liquidi e al- 
l'aerodinamica (tramite colonne di fumo), furono 
un punto di riferimento per le ricerche futuriste e 
cubiste. I risultati delle sue indagini furono pub- 
blicati in La macchina animale (1886). Il volo de- 
gli uccelli (1890). Studi di fisiologia artistica fatti 
per mezzo della cronofotografia (1893). Il movi- 
meno (1894). 

Margaritone d’Arezzo Margarito di Magnano 
detto (notizie dal 1262) pittore italiano. Esponen- 
te della pittura aretina della seconda metà del sec. 


Mari 


xu, offrì un’interpretazione fresca e icastica dei 


modi bizantineggianti in opere caratterizzate da 
un raffinato senso compositivo e dall’eleganza de- 
gli ornati (Madonna col Bambino, 1250, Monte- 
lungo, chiesa di Santa Maria; paliotto della Nat. 
Gall. di Londra; Madonna col Bambino, New 
York, Coll. Lehman). Nella fase tarda fu intluen- 
zato da Coppo di Marcovaldo (dossale di Santa 
Maria delle Vertighe a Monte San Savino e Croce 
della Pieve di Arezzo). Gli si deve una nota tavo- 
la con l’immagine di San Francesco (Arezzo, Mus. 
di Arte Medievale e Mod.), ampiamente replicata 
nel corso del sec. x1Il. 

Mari Enzo (Novara 1932) artista e designer italia- 
no. Formatosi all’ Accademia di Brera, sin dai pri- 
mi anni Cinquanta ha intrapreso studi sulla psico- 
logia della visione e la metodologia della proget- 
tazione, concentrandosi sui rapporti tra colore e 
volume e sull’ambiguità dello spazio tridimensio- 
nale, in sintonia con le coeve ricerche di arte pro- 
grammata, cinetica e optical di cui si è fatto pro- 
motore partecipando nel 1963 alla fondazione di 
Nuove tendenze (Strutture modulari, 1965). Negli 
anni Sessanta ha avviato la sua ricerca sulla pro- 
duzione seriale nei suoi intrecci con la manualità e 
la creatività artigianali, da cui sono nati, tra gli al- 
tri oggetti, la libreria Glifo (1966) e la Proposta 
per una autoprogettazione (1973), serie di mobili 
in legno grezzo costruibili dall'utente, nei quali si 
ritrova l’idea, di derivazione Bauhaus, del design 
come strumento per migliorare la vita collettiva, 
basato su tecniche artigianali contrapposte all’a- 
lienante produzione industriale. 

Mariani Camillo (Vicenza 1567 - Roma 1611) 
scultore italiano. Influenzato da A. Vittoria, as- 
sorbì la lezione del pittoricismo e del naturalismo 
veneti; a Roma, la sua maniera assunse eloquenza 
e monumentalità nuove. Le sue grandi statue di 
Santi in stucco (Roma, San Bernardo) si segnala- 
no per il fluido modellato e il delicato pittorici- 
smo. Altre opere sue si trovano, sempre a Roma, 
nella chiesa della Minerva, in San Giovanni in La- 
terano, in Santa Maria Maggiore. 

Mariani Carlo Maria + anacronisti. 

Mariani Pompeo (Monza, Milano, 1857 - Bordi- 
ghera, Imperia, 1927) pittore italiano. Nipote di 
M. Bianchi, allievo di E. Pagliano, annovera una 
produzione sterminata di scorci montani, paesag- 
gi liguri e della campagna lombarda, borghi rurali 
e moderne vie cittadine resi con tocco veloce, a 
macchia, e caratterizzati da grande luminosità e 
brio. Si dedicò inoltre al ritratto (Ritratto di re 
Umberto, 1889, Palermo, Cappella Palatina) e al- 
la rappresentazione della società mondana dei 
caffè e dei ritrovi eleganti. 

Marieschi Jacopo (Venezia 1711-94) pittore ita- 
liano. Allievo di G. Diziani, fu attivo soprattutto a 
Venezia, dove nel 1776 fu eletto presidente del- 
l'Accademia. Predilesse una vivace tecnica esecu- 
tiva di tocco. basata sul frazionamento dei colori, 
che dai toni violenti e accesi delle prime opere si 
fanno via via più chiari e luminosi: San Giovanni 
Elemosinario (Venezia, San Giovanni in Brago- 
ra), Esaltazione della Croce (Venezia, Oratorio di 
San Giovanni Evangelista), /mmnacolata che ap- 
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pare ai santi Giovanni e Lucia (Venezia, Santo 
Stefano). 

Marieschi Michele (Venezia 1710-43) pittore e 
incisore italiano. Attivo inizialmente come sce- 
nografo, soggiornò in Germania prima del 1 735, 
anno in cui collaborò, a Fano, all'allestimento de- 
gli apparati funebri per la regina di Polonia Ma- 
ria Sobiesky. In seguito si stabilì a Venezia e di- 
pinse vedute della città (Piazza San Marco, Du- 
blino, Nat. Gall. of Ireland; La chiesa della Salute, 
Parigi, Louvre) che si differenziano dai modelli 
del Canaletto per l'esecuzione a pennellate più 
dense e corpose e per una interpretazione più 
scopertamente scenografica, con effetti di dilata- 
zione del campo visivo. Fu anche autore di «ca- 
pricci» 0 vedute di fantasia, notevoli per vivacità 
e originalità di invenzioni architettoniche (due 
Vedute fantastiche, Kansas City, Nelson Gall.). 
Nel 1741 pubblicò una raccolta di splendide inci- 
sioni raffiguranti « più magnifici e scelti prospet- 
ti della città di Venezia». 

Mariette Auguste (Boulogne-sur-Mer 1821 - Il 
Cairo 1881) egittologo francese. L'impresa che gli 
procurò grande fama fu, nel 1851, la scoperta del 
Serapeo di Menfi (quasi completamente sommer- 
so dalle sabbie del deserto), seguendo le informa- 
zioni della Geografia dello scrittore greco Strabo- 
ne. Nel 1855 fu nominato curatore della Sezione 
egizia del Louvre. Gli si devono la fondazione 
(1857) del Mus. del Cairo nel suo nucleo iniziale e 
l’indagine dei maggiori siti archeologici d'Egitto 
(Tanis, Gîza, Saggara, i grandi templi di Abido, 
Esna, Edfu e Dendera, i santuari di Karnak). Del- 
le sue scoperte diede conto in varie opere, tra cui 
Il Serapeo di Menfi (1857), Abido (1869), Dende- 
ra (1870-75 in 4 voll.), Karnak (1875), Le mastabe 
dell'antico Egitto (postumo, 1889). 

Mariette Pierre-Jean (Parigi 1694-1774) scrittore 
d’arte, incisore e collezionista francese. Fu, come 
il padre, famoso mercante, raccoglitore di stampe 
e disegni (in gran parte passati poi al Louvre) ri- 
vestendo un ruolo notevole nella storia del colle- 
zionismo europeo del sec. xvi. Si dedicò anche 
agli studi d’arte e di tecniche artistiche (7raztato 
storico delle pietre incise del gabinetto reale, 1730; 
Descrizione dei lavori... per la fusione della statua 
equestre di Luigi xv..., 1768). Un gran numero di 
sue note e di suoi studi inediti vennero pubblicati 
sugli «Archives de l'art rangais» (1851-60). 
Marigliano Giovanni + Giovanni da Nola. 
Marin John (Rutherford, New Jersey, 1870 - Ca- 
pe Split, Maine, 1953) pittore statunitense. La- 
vorò in Europa dal 1905 al 1910. AI suo ritorno 
negli Stati Uniti adattò il linguaggio fauve e cubi- 
sta all’inierpretazione del paesaggio urbano del 
suo paese { 7remottto, 1914; Fantasia sulla zona 
del ponte di Brooklyn, 1932, entrambi a New 
York, Whitney Mus. of American Art). Sono no- 
ti soprattutto i suoi numerosi acquerelli (Nave al 
largo dell'isola Dear, 1926, Filadellia, Mus. of 
Art), dove più esattamente sì traspone il suo liri- 
smo vibrante e nervoso. 

Marinali Orazio (Bassano, Vicenza, 1643 - Vicen- 
za 1720) scultore italiano. Allievo di G. Le Court, 
ebbe a Vicenza un’attivissima bottega, dove colla- 
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borarono i fratelli FRANCESCO (n. 1647) e ANGELO 
(Bassano, Vicenza, 1654 - Vicenza 1702) e dalla 
quale uscirono molte opere, assai significative del 
gusto veneto tra Seicento e Settecento per le mo- 
vimentate cadenze ritmiche e il vivace pittorici- 
smo. Si segnalano le decorazioni per il Santuario 
di Monte Berico, i Bravi (Venezia, Coll. Querini- 
Stampalia) e molte statue da giardino per diverse 
ville vicentine. 

Marinetti Filippo Tommaso (Alessandria d’Egit- 
to 1876 - Bellagio, Como, 1944) scrittore italiano. 
Trascorse la sua giovinezza a Parigi, dove pub- 
blicò le sue prime opere, in francese: tra queste / 
vecchi marinai (1897), La conquista delle stelle 
(1902), Re Baldoria (1905). Su «Le Figaro» del 20) 
febbraio 1909 pubblicò il primo manifesto del + 
futurismo. Nel successivo Manifesto della lettera- 
tura futurista (1910) teorizzò poetiche e mezzi 
espressivi adeguati a rendere la dinamica della 
materia (le «parole in libertà», il «teatro sinteti- 
co», il «tattilismo»). Ispirò e redasse altri manife- 
sti, come Teatro di varietà (1913), Teatro sintetico 
(1915), Guerra sola igiene del mondo (1915). Ac- 
cademico d’Italia dal 1929, ha rappresentato, du- 
rante il fascismo, la componente modernista della 
cultura ufficiale (Manifesto dell'aero pittura futuri- 
sta, 1929). Più teorico che artista, ottenne impor- 
tanti risultati nella produzione giovanile. Ma an- 
che in opere più tarde si mostrò capace di recepi- 
re e manipolare suggestioni diverse (Spagna velo- 
ce e toro surrealista, 1931). M. fu il principale ani- 
matore del movimento l'uturista, e insieme un abi- 
lissimo organizzatore culturale, sensibile ai nuovi 
rapporti con il pubblico nati con i mass-media; si 
riconoscono alcune delle sue prove migliori nel- 
l'inventiva, lucida e aggressiva, dei «manifesti», 
che assunsero, grazie alla sua scrittura, la dignità 
di generi letterari. 

Marini Marino (Pistoia 1901 - Viareggio, Lucca, 
1980) scultore, incisore e pittore italiano. Dopo 
un iniziale periodo naturalista si volse al recupero 
dell’antico, reinventato in una chiave drammati- 
camente espressionista. L'arcaismo di M. (Ba- 
gnante, 1926, Milano, Mus. Marini, Gall. d’Arte 
Mod.) si differenzia fin dalle prime formulazioni 
dal gusto di Novecento per una diversa libertà e 
problematicità nell'organizzare i riferimenti cul- 
turali. Nei ritratti, teste sferiche e allucinate di an- 
tichi romani o etruschi, l’astrazione formale con- 
vive con lo studio delle fisionomie. Le Pomone 
(dal 1940), Milano, Mus. Marini), i Giocolieri (da- 
gli anni Trenta, Milano, Mus. Marini, in gesso co- 
lorato e bronzo), i Nudi sono forme architettoni- 
camente chiuse come calchi lavici, in rapporto 
drammatico con lo spazio. Ma dove il vitalismo 
tragico di M. meglio si esprime è nella serie Ca- 
vallo e cavaliere (1935-60), dove le due figure, uni- 
te simbioticamente, visualizzano una condizione 
di terrore (Grande cavallo, 1951, New York, 
Rockefeller Coll.) o un'unità primordiale (Cava- 
liere, 1951, Londra, Estorick Coll.). Negli anni 
Cinquanta, nel clima delle ricerche postcubiste, le 
sue opere giungono ai limiti dell'astrazione, ma 
conservando intatta la sua capacità inventiva (L'è 
dea dlel cavaliere, 1955, Milano, Mus. Marini). 


Marinus Van Reymerswaele (Romerswaelen 
1490/95 - ?, 1567 ca) pittore olandese. Influenzato 
da Q. Metsys e da Durer, fu legato ai problemi so- 
ciali e religiosi della Riforma, che espresse soprat- 
tutto nei temi degli Esarrori (la versione migliore 
si trova a Londra, Nat. Gall.), della Chiamata di 
san Matteo (Madrid, Mus. Thyssen-Bornemisza) 
e del Banchiere e sua moglie (Madrid, Prado; Fi- 
renze, Mus. Stibbert), derivato quest’ultimo dal 
noto dipinto di Q. Metsys. In queste opere l’arti- 
sta rappresenta l’avidità degli speculatori e dei fi- 
nanzieri di Anversa con un disegno minuzioso e 
arrovellato e colori accesi e dissonanti. 

Mario dei Fiori M. Nuzzi detto (Roma 1603-73) 
pittore italiano. Godette di gran fama come pitto- 
re di nature morte, specializzato in soggetti flo- 
reali (ricordiamo Mario dei Fiori che dipinge, in 
collaborazione con M.G. Morandi, 1660 ca, Aric- 
cia, Palazzo Chigi, e un dipinto su specchio del 
1670 ca, in collaborazione con C. Maratta, Roma, 
Gall. Colonna). 

Mariotto di Nardo (notizie 1394-1424 ca) pittore 
italiano. Formatosi sulle opere dell'Orcagna, di 
cui continuò inizialmente i modi gotici, si accostò 
poi a Lorenzo Monaco (Annunciazione, Madon- 
na e santi Stefano e Reparata, Firenze, Gall. del- 
lAcc.; Madonna col Bambino e i santi Michele e 
Francesco, Pesaro, Mus. Civ.), ma in forme spesso 
grevi e monotone. 

Maris Jacob Hendrik (L’Aia 1837 - Karlsbad 
1899) pittore, incisore e litografo olandese. Stu- 
diò dal 1853 con il pittore romantico H. Van Ho- 
ve; dopo i viaggi sul Reno fino alla Selva Nera, 
che gli ispirarono paesaggi idillici, si trasferì nel 
1861 a Parigi, dove l'opera di Corot ebbe su di lui 
un'influenza decisiva. Partecipò, insieme ai fratel- 
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«Piccolo cavaliere» (1946): bronzo. Kyoto, Museo d'Arte 
Moderna. 
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li Matthijs e Willem e ad A. Mauve, all'esperienza 
realista della Scuola dell'+ Aia. Sempre attento 
ai valori luministici e tonali, M. rivela inoltre con- 
tatti precisi coi pittori della Scuola di + Barbizon 
nelle vedute di boschi (Montigny-sur-Lotng, 1870 
ca, Rotterdam, Mus. Boymans-Van Beuningen). 
Maris Matthijs (L'Aia 1839 - Londra 1917) pitto- 
re olandese. Fratello di Jacob e di Willem, fu au- 
tore di paesaggi urbani (Ricordo di Amsterdam, 
1871, Amsterdam, Stedelijk Mus.) e di vedute 
nelle quali si dimostra vicino alle ricerche della 
Scuola di + Barbizon, teso a rendere le atmosfe- 
re crepuscolari dell'ultimo Corot e di Ch.-F. Dau- 
bigny con una materia pittorica madreperlacea e 
preziosa (/ quattro mulini a vento, 1871,John Day 
Coll.). 

Maris Willem (L’Aia 1844-1910) pittore olande- 
se. Fratello minore di Matthijs e Jacob, fu avviato 
da quest'ultimo alla pittura e frequentò l'A ccade- 
mia dell'Aia. Fonte essenziale della sua ispirazio- 
ne e temi caratteristici della sua produzione furo- 
no la campagna olandese con mandrie al pascolo 
e i polder. Nel 1867 compì un viaggio a Parigi e vi- 
sitò la colonia artistica di Barbizon. Iscritto all’as- 
sociazione Pulchri Studio, fu uno dei membri più 
noti della Scuola dell'+ Aia. Negli anni Settanta 
la sua produzione fu influenzata dalla «poetica del 
grigio» di A. Mauve; successivamente la sua tavo- 
lozza divenne più calda e vivace. 

Mariscalchi Pictro, detto lo Spada (Feltre, Bellu- 
no, 1520) ca - 1589) pittore italiano. Attento ai 
grandi esempi della pittura veneta del Cinquecen- 
to e intluenzato soprattutto da J. Bassano, dal De- 
mio e dal Tintoretto, si orientò verso un colorito 
espressionismo dalle vivaci inflessioni popolare- 
sche (Madonna della Misericordia, 1561 ca, Fel- 
tre, Duomo; Festa di Erode, Dresda, Gemiilde- 
gal.). 

Marisol pseudonimo di M. Escobar (Parigi 1930) 
scultrice venezuelana. Trasferitasi a New York 
nel 1950, ha dato vita, nell'ambito della pop art, a 
un'originale figurazione realizzata con una tecni- 
ca di assemblaggio che unisce sagome di legno di- 
pinto a oggetti o parti di essi (calchi di volti, foto- 
grafie, vestiti ecc.) con una sorta di allucinata e 
ironica ambiguità (La famiglia, 1962, New York, 
Mus. of Mod. Art). 

Marius Pictor pseudonimo di Mario De Maria 
(Bologna 1852 - Venezia 1924) pittore italiano. 
Allievo di A. Puccinelli all'Accademia di Bolo- 
gna, a Roma strinse amicizia con V. Cabianca ed 
entrò nel gruppo In Arte Libertas di N. Costa. Fu 
suggestionato da tematiche romantiche e floreali 
e dal clima letterario fin-de-siécle (fu, nel 1886, tra 
gli illustratori dell'/saora Guttadauro di D'An- 
nunzio). Fra le sue opere più note si ricordano La 
luna sulle tavole dell'osteria (1890 ca, Roma, Gall. 
Naz. d'Arte Mod.). 

Markelius Sven Gottfried (Stoccolma 1889-1972) 
architetto e urbanista svedese. La sua prima ope- 
ra importante è la sala per concerti di Hiilsingborg 
(1934), realizzata con totale adesione ai moduli 
linguistici del razionalismo. Nelle opere successi- 
ve, a cominciare dal padiglione svedese all’ Espo- 
sizione mondiale di New York del 1939, M. tentò 


di conciliare tali moduli con l'eredità formale del- 
la tradizione scandinava, ma non riuscì mai a libe- 
rarsi del tutto dagli aspetti più dogmatici della sua 
formazione. Le stesse caratteristiche e gli stessi li- 
miti sono ravvisabili anche nella sua opera di ur- 
banista (città satellite di Vallingby, 1953; piano di 
ristrutturazione del quartiere Nedre Norrmatm a 
Stoccolma, 1963). 

Marlow William (Londra 1740-1813) pittore in- 
glese. Allievo di S. Scott, iniziò a dipingere come 
paesaggista itinerante. Tra il 1765 e il 1768 viaggiò 
in Italia e in Francia, eseguendo schizzi e acque- 
relli più volte rielaborati in dipinti degli anni suc- 
cessivi: Veduta di Lione (Manchester, Art Gall.). 
Ebbe successo soprattutto come autore di pittore- 
schi «capricci» e di vedute di dimore patrizie di 
campagna, rappresentate con lucida fedeltà topo- 
grafica. 

Marmion Simon (Amiens 1425 ca - Valenciennes 
1489) pittore e miniatore francese. Attivo partico- 
larmente a Valenciennes, ma anche a Lilla e 
Tournai (tra il 1454 e il 1468), e molto apprezzato 
alla corte di Borgogna, dove fu al servizio di Filip- 
po il Buono e di Carlo il Temerario, eseguì varie 
opere su tavola (San Gerolamo e donatore, Fila- 
delfia, Mus. of Art, Johnson Coll.; Pala di saint 
Bertin, 1459, già nell'abbazia di Saint Omer, ora 
divisa tra la Nat. Gall. di Londra che conserva gli 
Angeli musicanti della cimasa e il Mus. di Berlino- 
Dahlem, dove restano le ali con Storie della vita 
del santo), ma è più noto come miniatore (Grandi 
cronache, 1456, San Pietroburgo, Biblioteca Naz. 
Russa; Ponti ficale di Sens e Libro delle sette età 
del mondo, Bruxelles, Bibliothèque Royale). Co- 
lorista raffinato, dotato di un gusto sottile per i 
paesaggi luminosi e le architetture fantastiche, 
riassume e conclude la tradizione gotica francese, 
equilibrando efficacemente, all’interno di essa, 
evidenti influssi dei maestri di Gand e Bruges. 
Marmitta Francesco (attivo tra la fine del sec. xv 
e il 1505) miniatore e pittore italiano. Originario 
di Parma, è autore delle miniature di un codice 
delle Rime e dei Trionfi del Petrarca (Kassel, 
Landesbibliothek), di quelle del Messale della Ro- 
vere (Torino, Mus. Civ. di Arte Antica) e dell'Of- 
fiziolo di casa Durazzo (Genova, Palazzo Bian- 
co). Come si può rilevare anche da un ristretto 
gruppo di dipinti (Madonna col Bambino e santi, 
Parigi, Louvre; Flagellazione, Edimburgo, Nat. 
Gall. of Scotland; Madonna, Cremona, Mus. Civ.) 
la sua vivace fantasia e la sua pungente ed elegan- 
te stilizzazione si ispirano alle opere del ferrarese 
E. de Roberti. Suo figlio LopbOVvICO (attivo nella 
prima metà del sec. xvi) fu pittore e intagliatore di 
gemme; oltre che a Parma, operò anche a Roma. 
Marocchetti Carlo (Torino 1805 - Passy 1867) 
scultore italiano. Dopo gli studi a Parigi presso il 
classicista F.-J. Bosio, fu a Roma all'Accademia di 
Francia dal 1822 al 1830. Nel 1848 seguì Luigi Fi- 
lippo a Londra e partecipò regolarmente, dal 
1851 al 1867. alle esposizioni della Royal Aca- 
demy. Nonostante la formazione classicista, i suoi 
monumenti equestri (Amanuele Filiberto, 1838, 
Torino; Riccardo Cuor di Leone, Londra. abbazia 
di Westminster) sono originali affermazioni del 
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gusto romantico in scultura, per la scelta del tema 
storico o cavalleresco, la trattazione vibrante del- 
le masse e gli effetti luministici. Opera tipicamen- 
te romantica è Elisabetta Stuart (Newport, Saint- 
Thomas), mentre il rilievo con la Battaglia di Je- 
mappes (1834, Parigi, Arco di Trionfo) è un esem- 
pio di più contenuto descrittivismo narrativo. 
Marot (secc. xvir-xvui) famiglia di architetti fran- 
cesi. Ne fecero parte: JEAN 1 (?, 1619 - Parigi 1679), 
architetto e incisore, attivo soprattutto a Parigi e 
autore di due raccolte di incisioni dei più impor- 
tanti monumenti dell’epoca di Luigi x1v (L’archi- 
tettura francese, o raccolta delle piante degli edift- 
ci..., 1644 e Raccolta delle piante, dei profili, delle 
alzate, pubblicata dopo il 1654); JEAN 1 (1661 - m. 
dopo il 1713), figlio di Jean 1 e suo collaboratore 
nella pubblicazione delle raccolte; e DANIEL ( Pari- 
gi 1663 - L’Aia 1752), figlio di Jean 1, che intro- 
dusse autorevolmente lo stile Luigi xiv in Olanda, 
dove emigrò dopo la revoca dell’editto di Nantes 
(1685); fu inoltre architetto di Guglielmo d'Oran- 
ge, anche quando questi salì al trono d’Inghilter- 
ra, e svolse un ruolo di primo piano nel settore 
della decorazione (L'Aia, Palazzo Municipale, 
1733-39; Amsterdam, Biblioteca Reale, 1734-37; 
decorazioni nel castello di Hampton Court, Lon- 
dra, 1695-96). 

marouflage + affresco. 

Marquet Albert (Bordeaux 1875 - Parigi 1947) 
pittore francese. Trasferitosi presto a Parigi, vi in- 
contrò H. Matisse, che ebbe su di lui un influsso 
decisivo. Dopo le prime prove, di un impressioni- 
smo limpido e lineare, visse l'esperienza fauve, 
ma sempre riportandola alla sua pacata sensibi- 
lità, come in La spiaggia a Fécamp (1906, Parigi, 
Mus. d'Art Mod. de la Ville). Dai suoi molti viag- 
gi, dalla Scandinavia al Marocco, ricavò un diario 
pittorico, soprattutto dedicato al mare e alle im- 
barcazioni ma anche alle luci e alla vita animata 
della città (Cartelli a Trouville, 1906, New York, 
Whitney Coll.). Disegnatore geniale, nella rapi- 
dità lieve del segno raggiunge effetti di grande 
astrazione decorativa, che si mantengono anche 
nei fondi delle opere d’intonazione realista degli 
anni fra le due guerre (Donna bionda, 1919, Pari- 
gi, Mus. Nat. d'Art Mod.). La sua pittura non co- 
nosce stanchezze neppure alla fine, come testimo- 
nia il Quai Conti sotto la neve (1947, Parigi, Coll. 
Marquet), autentico e vivo, nel chiaro della neve e 
nello scuro dei passanti e delle vetture, quanto i 
suoi primi paesaggi. 

Marrina Lorenzo di Mariano Fucci detto il (Siena 
1476-1534) orafo e scultore italiano. Capomastro 
del Duomo di Siena dal 1506, fu soprattutto un 
eccezionale virtuoso del bassorilievo in marmo 
(prospetto della Libreria Piccolomini, 1504, Sie- 
na, Duomo; altare della chiesa di Fontegiusta e 
altare Marsili, 1522, chiesa di San Martino, sem- 
pre a Siena). Le sue opere uniscono, sul piano di 
un impeccabile artigianato, elementi decorativi di 
repertorio e spunti classicistici. 

Marsh Reginald (Parigi 1898 - Dorset, Vermont, 
1954) pittore statunitense. Dopo una fortunata 
carriera di illustratore per «Vanity Fair», «Daily 
News» e «The New Yorker», in seguito a un viag- 


gio a Parigi nel 1925-26 si convert) al realismo pit- 
torico, ideale punto di approdo degli studi intra- 
presi negli anni Venti in seno all'Art Students 
League. Soggetto ricorrente dei suoi dipinti è la 
città di New York: le strade, la folla, la metropoli- 
tana, i luoghi del divertimento collettivo e popo- 
lare, dal cinema al teatro al music hall (Perché 
non usare la «L»?, 1930); Film da venti cent, 1936, 
entrambi a New York, Withney Mus. of A meri- 
can Art; Tatuaggio e taglio di capelli, 1932, Chica- 
go, Art Inst.: Coney Island, 1936, Syracuse Uni- 
versity Art Coll.). Tale cronaca dei comporta- 
menti di massa nella metropoli moderna, non pri- 
va di spunti satirici, si esplica attraverso un linea- 
rismo fluente e sensuale, sorta di attualizzazione 
della maniera barocca, cui non è estranea una cer- 
ta sperimentazione tecnica (dalla pittura all'uovo 
alla tempera, su supporti inediti come mussolina e 
masonite). 

Martelli Diego (Firenze 1838-96) scrittore e criti- 
co d’arte italiano. Entrato in contatto (1855) col 
gruppo di letterati e artisti che frequentava il 
Caffè Michelangelo a Firenze, divenne amico e 
sostenitore dei macchiaioli, che frequentemente 
ospitò nella sua tenuta di Castiglioncello. In ripe- 
tuti viaggi a Parigi (1862, 1868) ebbe modo di ap- 
prezzare le novità dell’impressionismo, che fu tra 
i primi a divulgare in Italia. Svolse una vivacissima 
azione critica a favore dell’arte moderna sulle ri- 
viste da lui stesso fondate: il «Gazzettino delle ar- 
ti del disegno» e il «Giornale artistico». 

Martin (sec. xvut) famiglia di artigiani francesi. 
Ne fecero parte GUILLAUME (m. 1749), ROBERT 
(1706-65), ÉTIENNE simon (m. 1770) e JULIEN (m. 
1782). A essi si deve l'invenzione della vernis 
Martin (1730), che permetteva di imitare alla per- 
fezione le lacche cinesi allora in gran voga. Il com- 
posto, chiamato chipolin, poteva essere colorato 
con una vastissima gamma di tinte, dal grigio al 
blu di Prussia, e doveva essere steso in numerosis- 
simi strati (fino a 4()). 

Martin John (Haydon Bridge, Northumberland, 
1789 - Isola di Man 1854) pittore e incisore ingle- 
se. Attivo dapprima a Newcastle, come decorato- 

re di carrozze e quindi come allievo e collaborato- 

re del piemontese B. Musso, poté studiare e co- 
piare nello studio del maestro incisioni di opere di 

C. Lorrain e di S. Rosa. Dal 1806 si stabilì a Lon- 

dra, riuscendo a esporre (dal 1811) presso la 

Royal Academy e a imporsi all'attenzione del 

pubblico con vaste tele raffiguranti episodi biblici 

O mitici e terribili catastrofi naturali, ispirate sia ai 

più turbinosi paesaggi di W. Turner sia agli effetti 

spettacolari dell’Eidophusikon (una «veduta» 

mobile accompagnata da effetti di luce e musica) 

di Ph.J. de Loutherbourg: Sadak alla ricerca delle 

acque dell'oblio (Southampton, Art Gall.). Pan- 

demonio (Londra, Huntington Coll.), // grande 

giorno dell'ira (Londra, Tate Gall.). La sua fama, 

grazie anche alle illustrazioni della Bibbia e del 

Paradiso perduto di Milton, superò i confini del- 

l'Inghilterra: la sua opera fu conosciuta e ammira- 

ta soprattutto negli ambienti romantici francesi, 

già a partire dalla fine del terzo decennio del se- 

colo. 
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Martinelli Onofrio (Mola di Bari 1900 - Firenze 
1966) pittore italiano. Nel primo dopoguerra era a 
Roma, dove guardò soprattutto ad A. Spadini; a 
Parigi dal 1925, entrò nel gruppo dei Peintres ita- 
liens de l'Ecole de Paris e mantenne contatti con 
il novecentismo italiano. Tornato in Italia (1931) 
sviluppò la plasticità novecentista in modi post- 
metafisici, conciliando il realismo magico teoriz- 
zato da M. Bontempelli con suggestioni della 
Scuola romana. Nel 1941 si stabilì a Firenze. Tra 
le sue opere: / Rosolacci, 1939; Al Mugnone, 1960) 
(Bari, Pin. Provinciale). 

Martinez del Mazo Juan Bautista (Cuenca 1611 
ca - Madrid 1667) pittore spagnolo. Genero di 
Velazquez, lavorò nel suo studio come aiuto e pit- 
tore di paesaggi. Oltre a varie, abili copie di com- 
posizioni del maestro, di Tiziano e di Rubens, si 
conoscono di lui poche opere sicure, tra cui La 
famiglia dell'artista (Vienna, Kunsthistorisches 
Mus., firmata) e una Veduta di Saragozza (1647, 
Madrid, Prado), in cui sì è ravvisato, nelle figure 
di primo piano, l'intervento di Velazquez. Fu arti- 
sta particolarmente originale nei paesaggi e nelle 
vedute romane (dipinte in Italia nel 1657). 
Martini Alberto (Oderzo, Treviso, 1876 - Milano 
1954) grafico e illustratore italiano. A Monaco 
nel 1898, studiò i maestri tedeschi dell'incisione. 
Nel 1902 illustrò La secchia rapita di A. Tassoni 
con una serie di disegni. Più tardi venne matu- 
rando una tecnica litografica nuova per la prezio- 
sità dei neri vellutati e dei grigi, ottenuti sosti- 
tuendo alla sgranatura della matita sulla pietra 
un punteggiato fitto e minuscolo a inchiostro sti- 
lografico. Artista «isolato», ostile al tonalismo e 
all’impressionismo, M. si ispirò ai tedeschi (Dii- 
rer, Cranach) e agli inglesi dell’ultimo Ottocento. 
Simbolista di formazione e di gusto, è stato consi- 
derato uno dei precursori del surrealismo, nel 
quale non volle tuttavia riconoscersi, e ha goduto 
di grande fama all’estero, soprattutto a Monaco e 
a Londra. Le sue gremite composizioni a effetto 
si affacciano sui più inauditi regni del terrifico, 
come testimoniano 1 cicli illustrativi peri Raccon- 
ti di Poe e per l'Inferno di Dante e opere come 
Gli orrori della guerra. 

Martini Arturo (Treviso 1889 - Milano 1947) 
scultore italiano. Autodidatta, frequentò gli stu- 
di di A. Carlini (Treviso) e U. Nono (Venezia); 
maggior importanza rivestirono tuttavia, per la 
sua formazione, l’incontro con G. Rossi a Bura- 
no (1909) e il periodo trascorso alla scuola di A. 
von Hildebrand a Monaco. Accanto all'assimila- 
zione dei modi del simbolismo secessionista eu- 
ropeo, evidente nella prima produzione grafica e 
nella piccola plastica (Atlante, 1909, Treviso, 
coll. priv.), fu importante per M. il lavoro com- 
piuto sin da ragazzo in fabbriche di ceramica, 
un'esperienza che gli lasciò un amore artigianale 
per la materia e in particolare per la creta, stu- 
diata nei bozzetti di Canova della vicina Possa- 
gno. Esperienze determinanti furono per M. il 
viaggio a Parigi (con G. Rossi, 1912), dove ebbe 
contatti con A. Modigliani e U. Boccioni, e so- 
prattutto la partecipazione alle iniziative del 
gruppo di Ca' Pesaro, organizzate da N. Barban- 
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«La pisana» (1928-29): terracotta patinata, | cm 131. Treviso, 
Musco Civico. 


tini. Con opere come La prostituta (1909-13, ter- 
racotta colorata), Fanciulla piena d'amore (1913, 
maiolica, entrambe a Venezia, Gall. Internaz. 
d'Arte Mod. Ca' Pesaro), Ritratto di Omero Sop- 
pelsa (1913, gesso, Venezia, Coll. Soppelsa) 
tentò una sintesi fra linearità simbolica, conte- 
nuto espressivo e autonomia della forma plasti- 
ca. Nel clima del «richiamo all'ordine» del do- 
poguerra, M. aderì, con contributi assai persona- 
li, alla sintesi metafisica delle forme e al mito pri- 
mitivista e classicista propugnati da Valori Pla- 
stici. La sua carica, istintiva e culturale a un tem- 
po, gli fece amalgamare F. Laurana e C. Brancu- 
s1, E. De Fiori e la scultura etrusco-romana: Far- 
ciulla verso sera (1919, Venezia, Ca' Pesaro), Or- 
feo (1922, Roma, Gall. Naz. d'Arte Mod.), mo- 
numento ai caduti (1923, Vado Ligure), // bevi- 
tore (1926, Milano, Brera), Maternità (1929-30, 
Torino, Gall. Civ. d'Arte Mod.), Il centometrista 
(1935, Venezia, Ca° Pesaro). Ma fu soprattutto 
nei piccoli bronzi e terracotte che M. raggiunse 
uno stile autonomo, senza cesura tra problema 
di cultura e vena popolare: L'attesa (1930, Vado 
Ligure, Coll. Martini), Le stelle (1932, Milano, 
Civ. Mus. d'Arte Cont.). Personalità di spicco 
nel gruppo del Novecento, M. riuscì a reggere 
con coerenza di stile l’impegno monumentale (// 
figliol prodigo, 1926, Acqui Terme, Coll. Otto- 
lenghi; / bene fattori, 1938-39, Milano, Ospedale 
Maggiore; 7ito Livio, 1942, Padova, Università), 
anche nell'accettazione dell'ordine classicistico 
presente in opere segnate dalla retorica del l'asci- 
smo (La Giustizia fascista, 1936-37, Milano, Pa- 
lazzo di Giustizia). Una grande commozione liri- 
ca impronta sculture come La pisana (1928-29, 
Treviso, Mus. Civ.), i ritratti Ragazza innamora- 
ta (1930, Rapallo, coll. priv.) e // professore 
Schwarz (1931, Milano, coll. priv.) e ancora La 
Venere dei porti (1932, Treviso, Mus. Civ.), La 
sete (1934, Milano, Civ. Mus. d'Arte Cont.). In- 
torno al 1940 l'artista giunse alle soglie dell'a- 
strazione (Amnosfera di una testa, 1944, Intra, 
Coll. Rosmini), maturando una riflessione e una 
coscienza delle crisi che lo portarono allo scritto 
La scultura lingua morta (1945). 
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Martini Francesco di Giorgio (Siena 1439-1501) 
architetto, pittore, scultore e ingegnere militare 
italiano. Non si hanno molte notizie sulla sua for- 
mazione avvenuta probabilmente nell’ambito del 
Vecchietta; negli anni 1464-76 risulta attivo a Sie- 
na come scultore e pittore (San Giovanni Battista, 
1464, scultura lignea, Siena, Mus. dell'Opera del 
Duomo; pale dell’Incoronazione, 1472, e della 
Natività, 1475, Siena, Pin. Naz.), anche in associa- 
zione con Neroccio di Bartolomeo Landi col qua- 
le aveva stipulato un accordo nel 1475. Il suo inte- 
resse principale si volse tuttavia all'architettura ci- 
vile e all’ingegneria militare, attività quest'ultima 
per la quale fu fondamentale il periodo trascorso 
a Urbino al servizio di Federico da Montefeltro 
(1477-89): in quegli anni M. condusse lavori al Pa- 
lazzo Ducale di Urbino (sviluppando le intuizioni 
urbanistiche di L. Laurana col sapiente collega- 
mento tra il palazzo e il Mercatale) e alla chieset- 
ta di San Bernardino nella stessa città; progettò 
un sistema di rocche e fortificazioni per il territo- 
rio del Montefeltro (molte sono andate distrutte, 
ma restano quelle di Sassocorvaro, 1476-78; San 
Leo, 1479; Cagli, 1481; Mondavio, iniziata nel 
1482); collaborò attivamente alle azioni belliche 
di Federico e, dopo la sua morte (1482), viaggiò 
tra Gubbio, Cortona (dove lasciò nella chiesa di 
Santa Maria delle Grazie al Calcinaio, 1484-85, 
una mirabile e originalissima sintesi fra il sistema 
planimetrico a pianta longitudinale e quello a 
pianta centrale), Ancona e Jesi (Palazzo Comu- 
nale, 1485-86); elaborò la prima e seconda stesura 
del suo Trattato di architettura civile e militare. 
Tornato a Siena nel 1489, oltre a occuparsi di scul- 
tura (angeli bronzei per l’altare maggiore del 
Duomo, 1497), divenne architetto ufficiale della 
signoria e ricoprì cariche pubbliche. Chiamato co- 
me esperto a Milano (1490), vi incontrò Leonardo 
e prestò la sua consulenza sul tiburio del Duomo 
e sulla Cattedrale di Pavia. Fu a Napoli (1494-95) 
come ingegnere militare, e ancora nelle Marche 
per un sopralluogo al Santuario di Loreto (1500). 
Personalità multiforme, più ingegnere che artista, 
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«Porto dii una grande città» (1460-64): disegno. Firenze, 
Biblioteca Nazionale. 
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praticamente autodidatta, M. presenta vicinanza 
di orientamenti culturali con Leonardo, senza 
però averne l’analisi riflessiva e l'ampiezza d’inte- 
ressi. L'origine senese spiega la sua visione favoli- 
stica della classicità, evidente anche nella sua pit- 
tura, il nervoso modellato plastico-chiaroscurale 
delle sculture e dei rilievi (Deposizione, Venezia, 
Santa Maria del Carmine; Madonna col Bambi- 
no, Berlino, Staatl. Mus.) e la sensibilità grafica e 
coloristica delle architetture, di ascendenza bru- 
nelleschiana. Anche il suo Trattato (innovatore 
per l’importanza data alla visualizzazione grafica, 
che costantemente accompagna il testo), a parte 
l'ambizione di «rifare» Vitruvio, puntualmente ri- 
visto con lo studio e il rilievo dei monumenti anti- 
chi, è basato soprattutto sulla pratica personale e 
sull’atteggiamento sperimentale che caratterizza 
tutta la sua attività. Fondamentale è l’apporto da- 
to da M. all’ingegneria militare, per la quale, co- 
me per l’analoga attività di costruttore civile, egli 
si pone come punto di partenza di un’importante 
linea, che va da Giuliano da Sangallo a M. Sanmi- 
cheli. 

Martini Simone (Siena 1284 ca - Avignone 1344) 
pittore italiano. «Nobilissimo pittore e molto fa- 
moso», dice di lui L. Ghiberti, riferendo anche il 
giudizio dei concittadini di Simone che lo ritene- 
vano «el migliore» della loro città. Formatosi pro- 
babilmente nella bottega di Duccio e nell’orbita 
di Memmo di Filippuccio, fu iniziato in questo 
ambito alla pratica dell’affresco e alla conoscenza 
di Giotto, come testimonia l’impianto prospettico 
della sua prima opera rimastaci, una Maestà, ese- 
guita in due tempi tra il 1312 e il 1315 nel Palazzo 
Pubblico di Siena (Sala del Consiglio) e da lui 
stesso restaurata e aggiornata iconograficamente 
e stilisticamente nel 1321. L'affresco, iniziato tre 
anni dopo la conclusione dell’acclamata Maestà 
di Duccio per il Duomo senese, ne conserva la ti- 
pologia, ma muta profondamente la simmetria 
dell’opera duccesca in un cerchio ruotante intor- 
no alla figura della Vergine, mentre la profondità 
spaziale è suggerita dal baldacchino sovrastante. 
Fu anche certamente influenzato dalle sculture di 
Giovanni Pisano nel Duomo senese e, prima an- 
cora di trasferirsi ad Avignone, fu ben consapevo- 
le delle più raffinate interpretazioni che offriva la 
cultura gotica francese attraverso gli smalti, le mi- 
niature, gli avori. Esprimendosi prevalentemente 
con il colore e con la linea, sfruttandone tutte le 
possibilità sia come mezzo espressivo, sia come 
principio di pura decorazione, interpretò in forma 
raffinatissima temi sacri e profani. Nel 1317 M. è 
già in rapporto con gli Angioini, cui sono diretta- 
mente o indirettamente legate due opere famose: 
il San Ludovico da Tolosa che incorona Roberto 
d'Angiè* (ora a Napoli nel Mus. di Capodimonte) 
e le Storie di san Martino affrescate nella Basilica 
Inferiore di San Francesco ad Assisi. su commis- 
sione del cardinale Gentile di Montefiore. parti- 
giano degli Angioini. Un tema. quello della vita 
del santo cavaliere. che permise a Simone di crea- 
re quel racconto sacro venato di elementi profani 
che sarà uno degli aspetti più affascinanti della 
cultura tardogotica. A questo stesso periodo 
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1 «Amnunciazione» (1333): tempera su tavola, cm 265 X305. Firenze, Uffizi. 2 «Salita al Calvario»: sportello del «Polittico 


Orsini»; tempera su tavola, cm 25x16. Parigi, Louvre. 


risalgono anche le effigi di alcuni santi nel braccio 
destro del transetto della medesima Basilica. Da- 
tabili tra il 1319 e il 1325 sono | polittici al Mus. 
Naz. di San Matteo di Pisa (1320, già nella chiesa 
di Santa Caterina), al Mus. dell'Opera del Duo- 
mo di Orvieto e al Gardner Mus. di Boston (an- 
ch'esso proveniente da Orvieto), come pure le 
tre mezze figure di santi nel Fitzwilliam Mus. di 
Cambridge e la Madonna della pieve di Lucigna- 
no d'Arbia. Del 1334) è il ritratto del condottiero 
Guidoriccio da Fogliano (la cui attribuzione resta 
confermata malgrado la messa in discussione) 
contro lo sfondo di un paesaggio quasi metatisi- 
co, parzialmente rifatto nel sec. xv (Siena, Palaz- 
zo Pubblico); all'incirca degli stessi anni sono le 
Storie del beato Agostino Novello (Siena, Pin. 
Naz.) e del 1333 la pala dell Annunciazione, già 
nel Duomo senese e ora a Firenze, Uffizi (a L. 
Memmi spettano i Santi laterali). Appunto nel- 
l'Annunciazione degli Uffizi M. realizza uno de- 
gli esiti più alti dell’arte italiana del Trecento, ela- 
borando in modi originalissimi e armoniosi il li- 
nearismo gotico. Trasferitosi nel 1336 ad Avigno- 
ne come pittore alla corte papale di Benedetto 
xII, vi conobbe il Petrarca, di cui divenne amico, 
forse anche per un'evidente affinità di sensibilità 
lirica. Per il Petrarca miniò il frontespizio di un 
codice di Virgilio, il Vergilius cum notis Petrarcae 
(ora conservato nella Biblioteca Ambrosiana di 
Milano) e dipinse un ritratto, andato perduto, di 
Laura: notizia questa di estremo interesse, in 
quanto si tratta di uno dei primi ritratti in pittura 
di cui si abbia notizia nel tardo medioevo e, per di 
più, di un ritratto svincolato dalla consueta desti- 
nazione funeraria. A quest'ultimo periodo appar- 
tengono anche alcuni affreschi molto consunti 
nel Palazzo dei Papi (già sul portale di Notre-Da- 


me des Doms), lo smembrato Polittico Orsini 
(Annunciazione e Storie della Passione ad An- 
versa, Mus. des Beaux-Arts; Parigi, Louvre; Ber- 
lino, Kaiser Friedrich Mus.) e la Sacra Famiglia 
(Liverpool, Walker Art Gall.): tutte opere in cui 
già si avverte quell’attenzione raffinata al ritmo 
della linea che di lì a qualche decennio sfocerà nel 
sofisticato formalismo del gotico internazionale. 
Martino da Udine + Pellegrino da San Daniele. 
Martino di Bartolomeo (notizie 1389-1434) pit- 
tore italiano. Di formazione senese, guardò aTad- 
deo di Bartolo e Spinello Aretino e fu attivo per 
lo più a Pisa (polittico firmato e datato 1403, Mus. 
Naz. di San Matteo). A Cascina, nell’oratorio di 
San Giovanni, dipinse una serie di atfreschi raffi- 
guranti la Crocifissione, il Battesimo di Cristo, la 
Danza di Salomè e Storie del Vecchio Testamento 
(1398). 

Martorell Bernat (Sant Celoni, notizie dal 1427 - 
Barcellona 1452) pittore e miniatore catalano. 
Noto come Maestro di San Giorgio, dal retablo 
omonimo con San Giorgio e la principessa (1425- 
30 ca, oggi diviso tra Parigi, Louvre, e Chicago, 
Art Inst.), ha acquistato in seguito una personalità 
meglio definita con l’attribuzione di un gruppo di 
opere raccolte attorno al retablo di San Pietro per 
la chiesa di Pubol, sicuramente datato (1437, Ge- 
rona, Mus. Diocesano). Dapprima legata alla 
scuola catalana e all'esempio di Borrassà (retablo 
di San Juan de Cabrera, Barcellona, Mus. di Arte 
Catalana), l’arte di M. si arricchisce poi di influssi 
fiamminghi, specie nelle miniature (Libro d'ore, 
Barcellona, Inst. Municipal Histérico) facendosi 
lirica e fantasiosa in alcuni dipinti. come nelle pic- 
cole scene del retablo di San Giorgio o in quelle 
della predella del Rerablo della Trasfigurazione 
(Barcellona, Cattedrale). 
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Martorell, Bohigas, Mackay (mum) studio di 
progettazione spagnolo fondato nel 1962 da Jo- 
sep Maria Martorelli (Barcellona 1925), O. +» 
Bohigas e David Mackay (Eastbourne 1933), cui 
si è unito nel 1985 Albert Puigdomènech (Barcel- 
lona 1944). Dopo un'iniziale ripresa di moduli ra- 
zionalisti e una fase neoliberty, dagli anni Settan- 
ta lo studio si è distinto per una progettazione 
versatile ed eclettica (progetti per la città olimpica 
di Barcellona, 1989-92; abitazioni nella Koch 
Strasse a Berlino, 1985-90); Padiglione del futuro al- 
l'Expo 92 di Siviglia). 

martyrion chiesa o cappella, a pianta centrale con 
cupola, costruita sulla tomba di un martire; è tipi- 
ca dell’architettura bizantina. 

Marucelli o Maruscelli, Paolo (Roma 1594-1649) 
architetto italiano. Attivo a Roma durante il rin- 
novamento operato dai grandi maestri barocchi, 
partecipò dello spirito seicentesco per l’esuberan- 
za decorativa delle superfici e la magniloquenza 
delle strutture (facciata di Palazzo Madama, 1637- 
42; primo progetto per il convento dei Filippini, 
1637). 

Marussig Piero (Trieste 1879 - Pavia 1937) pitto- 
re italiano. La sua formazione, avvenuta nel se- 
gno dello Jugendstil, del postimpressionismo, del- 
le Secessioni di Berlino e di Vienna, improntò tut- 
ta la sua opera fino al 1920), quando si trasferì a 
Milano. Qui conobbe C. Carrà, A. Funi e M. Siro- 
ni e fu tra i fondatori del gruppo Sette Pittori del 
Novecento (mostra alla Gall. Pesaro, 1923). In 
questo periodo la sua pittura è caratterizzata da 
attenti rapporti plastici e volumetrici e da temati- 
che generalmente riferibili alla famiglia e alla vita 
borghese (Donne al caffè, 1924, Milano, Civ. Mus. 
d'Arte Cont.). Dopo il 1930 ritratti, paesaggi e na- 
ture morte mostrano un linguaggio più sciolto e 
un recupero di gusto impressionista «corretto da 
Cézanne» (Ritratto di fanciulla, 1932, Trieste, 
Mus. Revoltella). 

Marvuglia Venanzio (Palermo 1729-1814) archi- 
tetto italiano. Allievo di G. Vanvitelli a Roma, fu 
largamente attivo a Palermo, in forme di un ele- 
gante classicismo (oratorio di San Filippo Neri, 
1769; Villa del Principe di Belmonte, 1801) arric- 
chito da spunti di piacevole esotismo (Palazzina 
Cinese al Parco della Favorita). 

Marziale Marco (notizie 1492-1507) pittore italia- 
no. Allievo di Gentile Bellini, fu attivo a Venezia, 
dove partecipò alla decorazione della Sala del 
Maggior Consiglio in Palazzo Ducale, e a Cremo- 
na. Dipinse composizioni di soggetto religioso: 
Circoncisione (1500) e Madonna col Bambino e 
santi (1507), entrambe a Londra, Nat. Gall., pro- 
venienti da Cremona: Madonna con il Bambino e 
un donatore e Cristo e l'adultera (Bergamo, Acc. 
Carrara), Cena in Emmaus (Venezia, Gall. del- 
l’Acc.). La sua pittura presenta forme di un’ec- 
centricità anticlassica, affine a quella del Diana, e 
rivela lo studio delle incisioni e dei dipinti di A. 
Diùrer. 

Masaccio Tommaso di ser Giovanni di Mone 
Cassai detto (San Giovanni Valdarno, Arezzo, 
1401 - Roma 1428) pittore italiano. Arrivato assai 
giovane a Firenze (dove è documentato la prima 


volta nel 1418) dalla natia Valdarno, entrò forse 
nella cerchia del pittore Masolino da Panicale, 
suo conterraneo ma di lui molto più anziano; tut- 
tavia la critica più recente sottolinea che i rappor- 
ti tra i due non furono quelli del giovane appren- 
dista di fronte al maestro, ma quelli del giovane 
artista innovatore che trova spazio come collabo- 
ratore non subordinato presso l’artista maturo. 
Sembra anzi che la presenza di M. abbia indotto 
Masolino, legato ancora alla tradizione tardogoti- 
ca, a impegnarsi sui nuovi principi prospettici e 
naturalistici dell’arte rinascimentale. Nel 1422 M. 
risultava immatricolato nell’Arte dei medici e 
speziali; questa data compare anche su un trittico 
già nella chiesa di San Giovenale presso Cascia di 
Reggello (ora nella Pieve di Cascia), che solo in 
parte la critica ha riconosciuto come una delle pri- 
me affermazioni del giovane maestro, ma che ri- 
vela già una piena adesione ai nuovi principi rina- 
scimentali e la conoscenza dell’opera di Donatel- 
lo. Ai primi tempi del soggiorno fiorentino di M. 
appartiene la Sant'Anna Metterza (1424-25), già 
nella chiesa di Sant Ambrogio a Firenze e ora agli 
Uffizi, a cui lavorò, forse in tempi diversi, anche 
Masolino, che avrebbe impostato la composizio- 
ne; entrambi gli artisti lavorarono ancora insieme 
agli affreschi della Cappella Brancacci* in Santa 
Maria del Carmine a Firenze (Storie di san Pietro 
e del Peccato originale). Il momento dell’inseri- 
mento del giovane M. nel contesto di quest'opera, 
commissionata a Masolino dalla famiglia Bran- 
cacci, è controverso, ma probabilmente risale al 
1424. Quando Masolino partì per l'Ungheria (set- 
tembre 1425), lasciò a M. l’incarico di proseguire 
l’impresa. Fra le sue opere indipendenti, la più fa- 
mosa è il Polittico del Carmine di Pisa, commis- 
sionato nel 1426 dal notaio pisano Giuliano degli 
Scarsi. Pur vincolato, forse per desiderio del com- 
mittente, alla struttura tradizionale del polittico 
medievale a più scomparti, con fondo dorato, M. 
conduce il discorso secondo i principi della pro- 
spettiva (si veda l’impostazione del trono della 
Madonna col Bambino, scomparto centrale del 
polittico, ora alla Nat. Gall. di Londra), della inci- 
denza naturale della luce, del racconto articolato 
da poche, essenziali figure. Il polittico, smembrato 
nel Settecento, è ora diviso fra i musei di Londra, 
Pisa, Vienna, Berlino, Napoli; alcuni elementi so- 
no andati perduti. Le non molte opere che si pos- 
sono ancora riferire alla breve attività masaccesca 
sono l'affresco con la Trinità (Firenze. Santa Ma- 
ria Novella), la Madonnina, definita dal Longhi 
«Madonna del solletico» (Firenze. Uffizi). Dalla 
primavera del 1428 M. è a Roma, impegnato nel- 
l'esecuzione del polittico della Madonna della Ne- 
ve per Santa Maria Maggiore (di cui M. portò a 
termine solo lo scomparto con i Santi Girolamo e 
Giovanni Battista, oggi a Londra. Nat. Gall.) e 
forse degli affreschi per la Cappella del cardinale 
Branda Castiglione in San Clemente (dove gli in- 
terventi di M. sono ancora in discussione). La de- 
nuncia fatta al catasto dal fratello Giovanni, an- 
ch'egli pittore, lo dice morto a Roma all’età di 
ventisette anni. 

M. fu. insieme a Brunelleschi e Donatello, di lui 
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1 «Madonna col Bambino»: scomparto centrale del «Polittico del Carmine di Pisa» (1426); tempera su tavola, cm 135X73. 
Londra, National Gallery. 2 «Trinità» (part.): affresco, cm 667x317. Firenze, Santa Maria Novella. 3 «Adorazione dei 
Magi»: predella del «Polittico del Carmine di Pisa» (1426); tempera su tavola, cm 21 X61. Berlino, Staatliche Museen. 


molto più anziani, il terzo grande innovatore del- 
l'arte rinascimentale fiorentina del Quattrocento. 
I dati della sua rivoluzione naturalistica sono il 
nuovo senso dello spazio, rigorosamente definito 
secondo le leggi della prospettiva scientifica ( Tri- 
nità. in Santa Maria Novella), l'incidenza della lu- 
ce che, partendo da una fonte ben definita. deter- 
mina con l'affondarsi delle ombre il rilievo dei 
corpi (Storie di san Pietro, Cacciata dei progenito- 


ri, Firenze, Santa Maria del Carmine), l'intensità 
emoliva, peraltro severa, contenuta e composta, 
dei volti e dei gesti dei personaggi (Crocifissione, 
Napoli, Mus. di Capodimonte, cimasa del politti- 
co pisano), la nuova concezione del racconto sa- 
cro (Storie di san Pietro al Carmine; predella del 
polittico pisano con Adorazione dei Magi ora a 
Berlino, Staatl. Mus.), «interpretato» da pochi per- 
sonaggi in atteggiamenti essenziali, in opposizione 
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al gusto descrittivo e divagante del racconto fia- 
besco tardogotico. La qualità rivoluzionaria della 
pittura di M. fu il modello a cui si ispirarono i 
maestri fiorentini e non fiorentini nel corso del se- 
colo e oltre: lo ricordano artisti come L.B. Alber- 
ti, Leonardo, G.P. Lomazzo; lo citano storici e let- 
teraticome A. Manetti, il Billi, il Landino; Miche- 
langelo disegnò in gioventù alcune figure da quel- 
l’affresco che M. dipinse nel 1422 nel chiostro del 
Carmine per celebrare la festa annuale della fa- 
mosa chiesa fiorentina (la sagra del Carmine) e 
che andò distrutto alla fine del Cinquecento. E 
quando, nel Seicento, gli affreschi della Cappella 
Brancacci corsero il rischio di essere distrutti per 
far posto a una cappella barocca, in omaggio alla 
moda del tempo, furono gli artisti fiorentini che 
ne impedirono la distruzione. 

Mascherini Marcello (Udine 1906 - Padova 1983) 
scultore italiano. A Trieste dal 1919, studiò presso 
il locale Istituto d’arte. La sua scultura — definita- 
si tra echi di una figurazione impressionista, la 
plastica di A. Maillol e un certo arcaismo che si ri- 
chiama, in parte, ad Arturo Martini (Estate, 1933 
Trieste, Mus. Revoltella) — si affermò alla Bien- 
nale di Venezia del 1938, dove ebbe una sala per- 
sonale. Nel dopoguerra si è accentuata la sua ten- 
denza alla stilizzazione, poi evoluta, attraverso 
una fase di trattamento «informale» della materia 
incominciata attorno al 1955, in un naturalismo 
ricco di riferimenti simbolici per forme metamor- 
fiche animali e vegetali e creature chimeriche 
(Dafne, 1970, Trieste, coll. priv.). 

Mascherino Ottavio, o Ottaviano (Bologna 1536 - 
Roma 1606) architetto e pittore italiano. Attivo a 
Bologna soprattutto come pittore (Arti liberali, 
1569, Archiginnasio), a Roma dal 1574 come ar- 
chitetto di Gregorio xt, lavorò a numerosi proget- 
ti per le chiese della città (facciata di Santa Maria 
Transpontina, 1581-87; ricostruzione di San Salva- 
tore in Lauro, dal 1594: completamento di Santa 
Maria della Scala in Trastevere) e intervenne a va- 
rie riprese in Vaticano (modifiche al cortile di San 
Domaso, Galleria delle carte geografiche, Loggia 
dei Venti). E soprattutto noto per la progettazione 
del Palazzo del Quirinale (1582-85) voluto da Gre- 
gorio x, poi proseguito da F. Fuga sotto Sisto v 
(sua è la scala a pianta ovale, ispirata a quella ese- 
guita dal Vignola per la Villa Farnese a Capraro- 
la); interessanti anche i progetti per la chiesa dello 
Spirito Santo dei Napoletani, 1584, a pianta ovale, 
e per la loggia dei Mercanti, 1585, a Roma. 
mascherone + chiave di volta. 

maschio -— castello. 

Maselli Titina (Roma 1924) pittrice e scenografa 
italiana. Dopo precoci esordi pittorici, legati alla 
maniera espressionista della Scuola romana, dal 
1948 ha messo a punto una sintetica oggettività di 
tipo realista, anche avvalendosi di fotografie trat- 
te dalla stampa, per rappresentare sia frammenti 
di vita urbana moderna (Autista di piazza, 1950, 
Suzzara, Gall. d'Arte Cont.) sia scene sportive, in 
particolare della boxe e del calcio. Dal 1952 al 
1955 ha soggiornato a New York. Nel corso degli 
anni Sessanta la sua tendenza a mettere a fuoco, 
ingigantendoli, dettagli apparentemente poco si- 


gnificativi, e a usare il bianco, il nero o colori ac- 
cesi e antinaturalistici appare in sintonia con le 
declinazioni europee della pop art. Dai secondi 
anni Settanta si è dedicata soprattutto alla sceno- 
grafia (Sei personaggi in cerca d'autore di Piran- 
dello, 1981; Maria Stuarda di Schiller, 1983; Leon- 
ce e Lena di Biichner, 1993). 

Masereel Frans (Blankenberge 1889 - Avignone 
1972) pittore e disegnatore di origine belga. Stabi- 
litosi a Ginevra allo scoppio del primo conflitto 
mondiale, entrò a far parte della cerchia di artisti 
riuniti attorno a R. Rolland e cominciò a collabo- 
rare con il quotidiano ginevrino «La Feuille» dal- 
le cui colonne denunciò gli orrori della guerra at- 
traverso i propri disegni: imitando lo stile della xi- 
lografia, adottò una grafica caratterizzata dal net- 
to contrasto di campiture in bianco e nero giu- 
stapposte, in chiave di primitivismo espressioni- 
sta. Tale formula, che maturò accanto a esperi- 
menti propriamente xilografici, venne perfeziona- 
ta nei «romans in beelden», sintetiche narrazioni 
per immagini prive di testo incentrate sul tema 
della vita contemporanea e delle difficoltà esi- 
stenziali nella società moderna (Un viaggio ap- 
passionato, 1919; La città, 1925). 

Masillo + Realfonzo, Tommaso. 

Masip Vicente + Macip, Vicente. 

Maso da San Friano Tommaso Manzuoli detto 
(San Frediano, Pisa, 1531 - Firenze 1571) pittore 
italiano. Seguace di Andrea del Sarto, nell’ambito 
del manierismo fiorentino della seconda metà del 
sec. XVI, rappresenta una tendenza verso la sem- 
plificazione e la compostezza (Assunzione, Ognis- 
santi; Adorazione dei pastori, 1566 ca, Santi Apo- 
stoli) e l’accentuazione degli effetti luministici 
(pannelli con Dedalo e Icaro e La miniera di dia- 
manti, 1571, per lo studiolo di Francesco 1 in Pa- 
lazzo Vecchio). 

Maso di Banco (Firenze, notizie 1341-46) pittore 
italiano. La sua opera si configura come la più 
eminente e innovativa nell’ambito della schiera di 

pittori usciti dalla bottega giottesca. Della sua vita 

si conosce pochissimo, e la sua personalità di arti- 

sta di primissimo piano è stata ricostruita dalla cri- 
tica (R. Longhi e F. Bologna) sulla base della sua 
opera più nota, il ciclo con Storie di san Silvestro 

in Santa Croce a Firenze. Allievo di Giotto, colla- 

borò forse con lui a Napoli (Cappella di Castel- 

nuovo, 1329-32) e a Firenze (Cappella Bardi in 

Santa Croce). Di poco posteriori sono le sue pri- 

me opere indipendenti, il Trittico Balbott 

(Brooklyn, New York, Mus.), il Trittico della Ma- 

donna della cintola già a Prato (ora disperso tra i 

musei di Berlino, Budapest e Chantilly) e l'/nco- 

ronazione di Maria (Firenze, Mus. di Santa Cro- 

ce). Del 1336-37 ca è il citato ciclo con Storie di 

san Silvestro (Cappella Bardi di Vernio in Santa 

Croce, in precedenza datato 1341), cui è molto 

prossimo un altro ciclo frammentario (Storie della 

Croce) in San Francesco a Pistoia. A una fase ul- 

teriore, piuttosto breve, appartengono infine due 

grandi polittici, il primo diviso tra Berlino (Staatl. 

Mus.) e New York (Metropolitan Mus.), il secon- 

do conservato integro nella chiesa di Santo Spiri- 

to a Firenze. Formatosi sulle lezioni della tarda 


Masolino da Panicale 


Opera giottesca, M. le interpreta, nei dipinti giova- 
nili, con prezioso senso dei risalti cromatici e 
grande rigore prospettico. Un vero punto di arri- 
vo sono le Storie di san Silvestro, caratterizzate dal 
colore luminosissimo, che risente anche di A. Lo- 
renzetti, e dalla vasta e libera spazialità, in cui il 
racconto sacro si svolge lento e austero. Nelle 
opere tarde, infine, la gamma cromatica si fa più 
fusa e morbida, e le immagini rinunciano a parte 
della loro ieratica solennità per assumere atti e 
sentimenti più familiari e umani. 

Masolino da Panicale Tommaso di Cristoforo 
Fini detto (Panicale in Valdarno, Perugia, 1383 - 
?, 1440) ca) pittore italiano. Sulla sua formazione, 
ancora legata al gusto tardogotico del Trecento, 
influì la personalità del Ghiberti (col quale forse 
collaborò alla prima porta del Battistero); in se- 
guito M. si rivelò sensibile alle innovative teorie 
prospettiche del nuovo secolo, alle quali si avvi- 
cinò stimolato anche dalla presenza, accanto a lui 
in alcune importanti imprese pittoriche, del più 
giovane Masaccio col suo talento rivoluzionario. 
Nulla o quasi conosciamo di M. fino al 1423, data 
cui risale la Madonna col Bambino della Kunst- 
halle di Brema; insieme alla Madonna degli Uffi- 
zi. alla Madonna della Alte Pin. di Monaco, alla 
Pietà ad affresco di Empoli (Mus. della Collegia- 
ta), al Trittico Carnesecchi (attualmente diviso 
tra le chiese di Novoli, San Giuliano a Settimo e 
Santo Stefano al Ponte a Firenze), alla Sant An- 
na degli Uffizi di Firenze e agli affreschi della 
Cappella Brancacci* nella chiesa del Carmine 
sempre a Firenze (queste due ultime opere furo- 
no verosimilmente terminate da Masaccio), rap- 
presenta la produzione toscana di M. prima del 
1425. quando fu chiamato alla corte ungherese. 
Prendendo a esempio il Ghiberti, la pittura di M. 
segna un vivace aggiornamento del gotico piutto- 
sto che una rivoluzione: pur restando fedele alla 
sinuosa linea dei contorni, essa ricerca effetti di 
naturalismo. libera gli atteggiamenti delle figure, 
amplia le stesure cromatiche. espande le superfi- 
ci allo scopo di ottenere. anche tramite il colore, 
morbidezza e sfumato: le stesse architetture, co- 
struite secondo la prospettiva lineare, non assu- 
mono consistenza autonoma, ma costituiscono la 
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«San Silvestro resuscita due maghi»: 
affresco del ciclo con «Storie di san 
Silvestro» (1336-37). Firenze, Santa 
Croce, Cappella Bardi. 


cornice ideale entro la quale agiscono le figure. 
Nel 1428 M. è di nuovo a Firenze e l’anno dopo a 
Roma dove completa il polittico della Madonna 
della Neve per Santa Maria Maggiore lasciato in- 
terrotto da Masaccio e lavora agli affreschi con 
Storie della santa e di sant Ambrogio e Crociftssio- 
ne nella Cappella di Santa Caterina in San Cle- 
mente. Nel 1435 si trasferisce a Castiglione Olona 
(presso Varese), dove decora la volta della Colle- 
giata con Storie della Vergine in collaborazione 
con P. Schiavo e col Vecchietta, e una Cappella (il 
cosiddetto Battistero) del cardinale Branda Ca- 
stiglioni con Storie del Battista (1435). In quest’ul- 
tima opera costruzioni quattrocentesche ad arcate 
si fondono con paesaggi di una nuova suggestione 
luminosa, preludio a Domenico Veneziano. 
Mason Raymond (Birmingham 1922) scultore in- 
glese. Si è formato al Royal College of Art e alla 
Slade School di Londra durante la guerra e poi a 
Parigi, dove si stabilì e nel 1948 strinse amicizia 
con A, Giacometti, che lo convinse ad abbando- 
nare l’astrattismo per una scultura di figure. Con 
le sue opere, anche policrome, basate su un reali- 
smo fortemente espressivo, si è da allora afferma- 
to come esemplare rappresentante, nella scultura 
contemporanea, di una tradizione narrativa tipi- 
camente inglese (La partenza della frutta e della 
verdura dal cuore di Parigi, il 28 febbraio 1969, 
1969-71, Londra, Tate Gall.). 

Massari Giorgio (Venezia 1686 ca - 1766) archi- 
tetto italiano. Attivo a Venezia, in Friuli e in 
Lombardia, operò nell’ambito di un raffinato 
classicismo di ispirazione palladiana (Santa Maria 
della Pace, Brescia, 1730-46; Santa Maria del Ro- 
sario ai Gesuati, Venezia, 1726; Palazzo Grassi, 
Venezia, 1749-66; completamento di Ca’ Rezzo- 
nico. Venezia, 1752-56). 

Massironi Manfredo + cinetica, arte. 

Masson André (Balagny 1896 - Parigi 1987) pit- 
tore francese. Stabilitosi a Parigi nel 1922, dopo 
un iniziale periodo cubista entrò a far parte del 
gruppo dei surrealisti, dal quale si distaccò nel 
1929 in polemica con l'autoritaria gestione di A. 
Breton. Dal 1924 elaborò una sua scrittura «auto- 
matica» veloce e convulsa, trascrizione immedia- 
ta degli impulsi psichici, che rappresenta la com- 


749 


Matham 


dr TI Z| OE  }  { —ùkk-l u—k%11141142À141414___—4_—+———@———@—@—@—————6_y_y-Ò-,-SFYY—-"” 


ponente tendenzialmente astratta della pittura 
surrealista, pur conservando sempre riferimenti 
iconografici al mondo naturale e biologico ( Batta- 
glia di pesci, 1927, New York, Mus. of Mod. Art; 
La terra, 1939, Parigi, Mus. Nat. d’Art Mod.); me- 
tamorfosi, violenza, sofferenza psichica ed eroti- 
smo sono tematiche ricorrenti della sua opera. 
Durante il soggiorno americano (1941-45), la sua 
pittura —che avrebbe avuto una notevole influen- 
za sull’action painting — ha tratto suggerimenti 
dal mondo magico-primitivo dell’arte indiana 
(Meditazione su una foglia di quercia, 1942, New 
York, Mus. of Mod. Art). Tornato in Francia, si 
stabilì ad Aix-en-Provence, dedicandosi soprat- 
tutto alla pittura di paesaggio (Le Terre Rosse e 
la montagna Sainte Victoire, 1948, Londra, Tate 
Gall.). 

mastaba antica tomba egizia, costituita da un tu- 
mulo in pietra o mattoni, con muri inclinati, a 
pianta rettangolare. 

Mastelletta Giovanni Andrea Donducci detto il 
(Bologna 1575-1655) pittore italiano. Allievo dei 
Carracci e attento soprattutto all’opera di Ludo- 
vico, continuò tuttavia a essere interessato alle 
fantasie del manierismo emiliano (Niccolò dell'A - 
bate) e ai veneti, in particolare J. Bassano; a Ro- 
ma venne a contatto col paesismo di A. Elshei- 
mer. Il suo temperamento inquieto ed estroso si 
esprime in una pittura guizzante e in un magico 
luminismo, che ne fanno una personalità singola- 
re e isolata nell’arte bolognese della prima metà 
del Seicento (Mosè fa scaturire le acque e il Pus- 
saggio del mar Rosso, Roma, Gall. Spada; Adora- 
zione dei pastori, Parma, Gall. Naz.; Miracoli di 
san Domenico, 1613-14, Bologna, San Domenico). 
Mastro Giorgio + Andreoli, Giorgio. 
Mastroianni Umberto (Fontana del Liri, Frosi- 
none, 1910 - Marino Laziale, Roma, 1998) sculto- 
re italiano. Si stabilì a Torino nel 1926. In piena 
esplosione novecentista, comprese subito la lezio- 
ne di U. Boccioni, del quale, dopo la mostra ge- 
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«Banchetto di Erode»: affresco del ciclo con «Storie del 
Battista» (1435). Castiglione Olona, Battistero. 


novese del 1931, fu considerato il successore. Dal- 
le opere del 1930-40), vibratili ma coesive (Adole- 
scente, 1931; Gabriele, 1938), a quelle del 1940-50 
(Monumento al partigiano, 1946, Torino), fino a 
quelle informali (La nuvola, 1957, Torino, Gall. 
Civ. d’Arte Mod.) e monumentali del decennio 
1950-60 (// sole, 1962, New York, Rockefeller 
Coll.), il suo sviluppo artistico è stato lineare. Si 
tratta di un plasticismo di derivazione futurista, 
ma così palpitante di vitalità e animato dal chiaro- 
scuro, da diventare nuova figurazione. Nelle sue 
opere si avverte anche l’assimilazione del cubi- 
smo, come rivelazione delle strutture, scompagi- 
nate in violenti scatti e proiezioni triangolari. 
Mataré Ewald (Aquisgrana 1887 - B iiderich, Diis- 
seldorf, 1965) scultore e grafico tedesco. Dopo gli 
studi di pittura a Berlino, nel 1920) cominciò a rea- 
lizzare sculture ispirate ad animali, utilizzando le 
forme naturali e le venature dei legni più preziosi e 
approdando a una sorta di arcaismo essenziale e 
raffinato (Vacca sdraiata, 1926, Mannheim, Staatl. 
Kunsthalle). Costretto all’esilio dal nazismo, si de- 
dicò all'arte sacra minore; dopo la guerra realizzò, 
fra l’altro, le porte sud del Duomo di Colonia 
(1947-54), dando una versione moderna della 
semplicità romanica. 

Mateo o Matheo, o Maestro Matheo (attivo in 
Spagna nella seconda metà del sec. xI1) scultore e 
architetto. Pochissimo si conosce delle sue origini 
e della sua formazione, che è tuttavia probabile si 
sia svolta lungo il «camino» che conduceva i pel- 
legrini dalla Francia verso il Santuario di Santiago 
de Compostela. Il suo nome è legato in particola- 
re alla costruzione e alle sculture del Portico della 
Gloria (1188), un nartece sovrastante una cripta e 
sormontato da una galleria a quadriforio, che dà 
accesso alla Cattedrale di Santiago, ricostruita tra 
il 1074 e il 1128, meta dei pellegrinaggi alla tomba 
dell’Apostolo. Le sculture, che costituiscono nel 
loro complesso uno dei capolavori del romanico 
europeo nella fase del trapasso al gotico, sono or- 
ganizzate come in un enorme trittico intorno ai 
tre portali, con al centro lAlbero di Jesse e la sta- 
tua di san Giacomo, sormontati da una grande lu- 
netta con Cristo giudice, i simboli degli Evangeli- 
sti, gli strumenti della Passione e i 24 sentori del- 
l'Apocalisse lungo la cornice. I portali laterali illu- 
strano l'Antico Testamento e il Giudizio Finale; 
ma sul piano della novità di linguaggio e della ric- 
chezza espressiva, la parte più impressionante del 
ciclo è costituita dalle statue colonnari (in granito 
di Galizia, mentre le colonne istoriate sono in 
marmo alabastrino) dei Profeti e degli Apostoli ai 
lati di san Giacomo: figure solennì in atteggia- 
menti severamente rituali, cui però l'artista ha sa- 
puto infondere una sorprendente e gioiosa vitalità 
attraverso la scioltezza ritmica del modellato e so- 
prattutto grazie all’intensa individuazione dei vol- 
ti, con una animazione che doveva risultare pre- 
potentemente esaltata dal cromatismo originario, 
di cui oggi non rimangono che poche tracce. 
Matham Jacob (Haarlem 1571-1631) incisore. di- 
segnatore e pittore olandese. Figliastro e appren- 
dista di H. Goltzius, ne fu seguace e imitatore in 
una ricca produzione di incisioni che divulgarono 
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le invenzioni dei manieristi di Haarlem (serie dei 
Vizi e Virtù, dei Quattro elementi). In Italia fra 
1593 e 1597, si appassionò alle antichità e incise 
alcuni capolavori del tardo manierismo romano. 
Nel disegno tentò di imitare gli effetti della stam- 
pa (Birreria e casa di campagna di Jan Claesz-Los, 
Haarlem, Frans Hals Mus.). 

Mathieu Georges (Boulogne-sur-Mer 1921) pit- 
tore francese. Studiò filosofia, matematica e dirit- 
to; cominciò a dipingere nel 1942. A Parigi dal 
1947, diede vita con C. Bryen alla «non figurazio- 
ne psichica», caratterizzata da una sorta di scrittu- 
ra spontanea, proiezione immediata di uno stato 
della mente, formalmente influenzata dalla calli- 
grafia estremorientale ( Regno bianco, 1949, New 
York, Mus. of Mod. Art). Del 1950 sono i primi 
dipinti tachistes (Chiazza nera, 1952, New York, 
Guggenheim Mus.) e l’inizio di un'elaborazione 
anche teorica dell'estetica del segno. 

Mathieu d’Arras (Arras, ?? - Praga 1352) architet- 
to francese. Attivo ad Avignone alla corte papale 
(1342), seguì l'imperatore Carlo Iv in Boemia, do- 
ve dal 1344 iniziò la costruzione del coro della 
Cattedrale di Praga (terminato nel 1352), sull’e- 
sempio francese di Narbonne. L’opera, in forme 
tardogotiche, fu poi assunta a modello di costru- 
zioni analoghe nell'Europa orientale. Di M. sa- 
rebbe anche il castello imperiale di Karlstein, nel- 
le vicinanze di Praga, dov'erano custoditi i gioielli 
della corona e le insegne dell'impero (1348-57, ma 
modificate tra i secc. XV e XVI). 

Matisse Henri (Le Cateau 1869 - Cimiez, Nizza, 
1954) pittore e scultore francese. Si dedicò alla 
pittura dopo aver abbandonato un impiego pres- 
so un avvocato; frequentò l’Académie Julian, l'E- 
cole des Beaux-Arts, l'atelier di G. Moreau, i cor- 
si dell'Ecole des Arts Décoratifs e ancora, fino al- 
le soglie della trentina, quelli dell'Académie Car- 
rière e dell'Ecole de la rue Etienne Marcel. I suoi 
gusti spaziarono inizialmente da J.-B.-C. Corot a 
J. Vermeer, da J.-B.-S. Chardin a J.-H. Fragonard 
(di questi ultimi eseguì alcune copie), indicando 
un'attenzione alle più sottili variazioni della luce e 
del colore (Natura morta con vaso di terracotta, 
1892, Parigi, Coll. Daric). Di ritorno da un viaggio 
in Bretagna (1895-97), l'artista compose una tavo- 
lozza di colori più chiari, sotto l'indubbia influen- 
za degli impressionisti (La credenza, 1897, Parigi, 
Coll. Niarchos). Tuttavia, se per gli impressionisti 
il colore era un mezzo per avvicinarsi il più possi- 
bile alla «verità» dell'atmosfera e della luce natu- 
rali. per M. il colore diventerà via via un fine, 
creando esso stesso l'immagine. La convinzione 
del suo maestro G. Moreau che il colore «deve 
essere pensato, sognato, immaginato» lo aiuterà a 
sostituire al principio tradizionale dell'imitazione 
quello del ritorno ai mezzi specifici della pittura, 
al colore in primo luogo, con il fine di produrre 
una soddisfazione puramente visiva attraverso la 
percezione dell'immagine dipinta. In questa fun- 
zione creativa del colore sta la nuova visione di 
M. venuto a rappresentare attraverso il fauvisme 
l'altro «polo» rispetto a Picasso, il punto di par- 
tenza di quel filone della pittura occidentale che al 
cubismo, inteso essenzialmente come ricerca ra- 


zionale, oppone l’incanto decorativo del colore. 
Alla formazione della poetica matissiana concor- 
sero le suggestioni di V. Van Gogh e di P. Gau- 
guin, così come la conoscenza delle arti orientali, 
della ceramica persiana, delle stoffe moresche, dei 
legni giapponesi, oltre che dell’arte africana, inte- 
si come altrettanti messaggi di immediatezza 
espressiva. Il processo avviato già in alcune opere 
dello scorcio del secolo (Donna che legge in abito 
lilla, 1898, Reims, Mus. des Beaux-Arts) supera 
nei primi anni del Novecento (attraverso la serie 
di Notre-Dame, Pont Saint-Michel e dei Nudi) la 
conflittuale compresenza del segno e del volume 
cézanniani, per concludersi tra il 1904 e il 1906 
con l'eliminazione dalla tela di qualsiasi elemento 
che non sia colore puro (Lusso, calma e voluttà*, 
1904-05, Parigi, Mus. d'Orsay; La joie de vivre, 
1905-06, Merion, Pennsylvania, Barnes Founda- 
tion). L'appellativo di «fauve» fu dato a M. e a un 
gruppo di suoi amici durante il Salon d'Automne 
del 1905; il momento coincideva con il manife- 
starsi dell’espressionismo tedesco, rispetto al qua- 
le M. e i fauves rappresentarono una variante me- 
diterranea: stemperata ogni esasperazione dram- 
matica, la vivezza coloristica tende piuttosto all’e- 
spressione di un'autentica «joie de vivre», che 
sarà appunto emblematica di tutta la produzione 
matissiana. Difatti, se prescindiamo da una certa 
volontà di semplificazione, che verso il 1909-10 lo 
portò a un contenimento del colore (La danza, 
1909, New York, Mus. of Mod. Art; La danza e 
La musica, 1910, San Pietroburgo, Ermitage) e 
che qualche anno Lh lo avvicinò al cubismo 
(Yvonne Landsberg, 1914, Filadelfia, Mus. of 
Art), la tavolozza dell'artista rimane brillante, 
contrastata e insieme armonica; l'evoluzione della 
sua arte si configura come un continuo decanta- 
mento dello stile. La stessa ripetizione di interni 
sempre uguali, con i vasi di fiori e le nature morte, 
i tappeti sgargianti, le odalische e le danzatrici, 
suggerisce una consuetudine con il modello che 
va a tutto vantaggio dell'affinamento formale (La 
stanza rossa, 1908, San Pietroburgo, Ermitage; 
L'atelier rosso, 1911, New York, Mus. of Mod. 
Art; Odalisca con pantaloni rossi, 1922, e Grande 
interno rosso, 1948, Parigi, Mus. Nat. d'Art Mod.). 
Del resto, l’opera degli ultimi anni, che soprattut- 
to nelle gouaches découpées, dopo il 1950), sfiora 
l’astrattismo, non è che la conclusione di questo 
processo di affinamento: esemplare in tal senso la 
decorazione della Cappella del Rosario di Vence 
(1951), che vede M. autore non solo dei mosaici, 
delle vetrate e delle sculture, ma anche del pro- 
getto architettonico. In precedenza M. si era oc- 
cupato di decorazione teatrale (scene e costumi 
dei balletti Le Rossignol. 1920, e Rouge et Noir, 
1939), di arazzeria e di ceramica. La sua produ- 
zione comprende anche opere di scultura: a que- 
sta attività si era dedicato fin dal 1898, sulla scia di 
A. Rodin, volgendosi poi, in parallelo con la ricer- 
ca pittorica, a un equilibrio monumentale e a un 
acuto ritmo lineare. Qualità che caratterizzano 
anche la vasta produzione di disegni e illustrazio- 
ni lasciati da M. per opere di Mallarmé, Joyce, 
Montherlant, Baudelaire ecc. 
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1«La danza» (1910): olio su tela, 
260x391. San Pietroburgo, Ermitage. 
2 «Odalisca con pantaloni rossi» 
(1922): olio su tela, cm 65X9). Parigi, 
Musée National d'Art Moderne. 

3 «Torso bianco» (1943): gouache 
découpée. 
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matrice + fusione; + incisione. 

matroneo galleria collocata sopra ciascuna + na- 
vata laterale, e aperta sulla navata centrale, che 
nelle basiliche paleocristiane e in molte chiese 
medievali era riservata alle donne. 

Matta-Clark Gorclon (New York 1943-1978) arti- 
sta statunitense. Figlio del pittore surrealista Ro- 
berto Sebastiéin M. Echaurren, a partire da studi 
di architettura ha esteso le sue investigazioni «de- 
costruzioniste» dello spazio, riconducibili all’alveo 
dell’arte concettuale, facendo ricorso alla perfor- 
mance. alla fotografia, al video, al film. E autore 
di interventi materiali, noti come «tagli», su edifi- 
ci in abbandono e in via di demolizione: sorta di 
happenings di dissezione, che mettono a nudo gli 
spazi interni e la struttura della costruzione, non 
alieni da risvolti ideologici ( Tangeri. 1975, Bien- 
nale cli Parigi: Citv Slivers, 1975, film). 

Matta Echaurren Roberto Sebastiin (Santiago 
del Cile 1911) pittore cileno. Dopo studi di archi- 
tettura, nel 1933 si trasferì in Europa. dove lavorò 
per qualche tempo come disegnatore nello studio 
di Le Corbusier a Parigi. Nel 1937 S. Dali lo pre- 
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sentò ad A. Breton: l’anno successivo M. iniziò a 
dipingere aderendo al surrealismo. Le sue prime 
opere, intitolate Morfologie psicologiche (1938- 
39), si affidano a procedimenti di scrittura auto- 
matica, portati al punto estremo di immediatezza 
esecutiva. Nasce così uno spazio informale. dove 
metamorfiche forme fluttuanti. a un tempo aeree 
e organiche, si muovono tra bagliori elettrici, chia- 
rità atmosferiche. oscurità sottomarine. Con lo 
scoppio della guerra, M. si trasferì a New York. 
dove frequentò i gruppi dadaisti e surrealisti emi- 
grati ed esercitò un importante influsso sul nuovo 
corso della pittura americana. in primo luogo sul- 
l'opera di A. Gorky. Nel 1948 ritornò in Europa. 
Dalle prime opere la sua pittura si è evoluta verso 
forme figurali antropomorfiche immerse in uno 
spazio multidimensionale e pervase da una mec- 
canica frenesia. a testimoniare i crudeli riti e con- 
flitti del mondo moderno o a prefigurare una fu- 
tura condizione dell'uomo (Pista favolosa della 
morte, 1941. New Haven, Connecticut. Mus. of 
Joint-Stock Companv: Ascoltare vivere. 1941. 
New York. Mus. of Mod. Art: La vertigine di Eros, 


Matteo da Campione 


192 


1944, New York, Mus. of Mod. Art; / dubbi dei tre 
montcli, 1956, Parigi, Palazzo dell'UNESCO). 
Matteo da Campione (notizie dal 1349 - Monza 
1396) scultore e architetto italiano. Formatosi pro- 
babilmente a Milano nell'orbita di Giovanni di 
Balduccio, dopo una giovanile attività in Liguria 
(1351, decorazione della facciata della chiesa di San 
Pietro a Corniglia), si affermò sulla scena artistica 
lombarda della seconda metà del Trecento come 
capofila di un indirizzo formale prezioso ed elegan- 
te, alternativo a quello più scabro e realistico di Bo- 
nino da Campione. Richiesto nel 1390) come con- 
sulente per la costruzione del Duomo di Milano, fu 
lungamente attivo nel cantiere della Basilica di San 
Giovanni a Monza, di cui realizzò la grandiosa fac- 
ciata a cinque campi (dalla quale provengono an- 
che undici lastre figurate conservate nell’attiguo 
Mus.), il pulpito e il distrutto fonte battesimale. 
Matteo di Giovanni (Borgo San Sepolcro, Arez- 
zo, 1430) ca - Siena 1495) pittore italiano. Artista 
eclettico formatosi nell'ambiente del Vecchietta 
e di Domenico di Bartolo, passò dalla raffinata 
eleganza delle Madonne (due pale con Madonne 
e sari per la Cattedrale di Pienza, dopo il 1462; 
Madonna dei Servi, 1470, Siena, Pin. Naz.), che 
rinnovano la tradizione senese sull'esempio di pit- 
tori umbri e fiorentini, alla drammaticità un po’ 
esteriore della Strage degli Innocenti, di cui esisto- 
no alcune versioni (a Siena: in Sant'Agostino, 
1482; in Santa Maria dei Servi, 1491) nelle quali è 
avvertibile l'influenza del Pollaiolo. 

Mattiacci Eliseo (Cagli, Pesaro e Urbino, 1940) 
scultore italiano. A Roma dal 1964, ha esordito 
nel 1967 alla Gall. La Tartaruga con l’installazio- 
ne di un Tubo metallico snodabile, lungo 150 me- 
tri e smaltato di giallo, portato anche in corteo per 
la città. Dopo altri happenings (come Lavori in 
corso, 1968) e performances incentrate sul corpo 
dell'artista, che nel 1969 si «autoespose» con bu- 
sto e arti ingessati alla Gall. L'Attico di Roma, ne- 
gli anni Settanta ha realizzato opere ispirate alla 
cultura dei nativi americani, affrontando poi temi 
cosmico-spaziali in sculture di dimensioni monu- 
mentali installate in esterni (La Torre dei filosofi, 
1985, campagne di Monteluro, Pesaro; Carro so- 
lare del Montefeltro, 1986, Urbino; Equilibrio 
compresso, 1995, Rocca di San Gimignano; Rr- 
flesso dell'ordine cosmico, 1996, porto di Pesaro). 
Mattielli Lorenzo (Vicenza 1680 ca - Dresda 
1748) scultore italiano. Fu brillante decoratore di 
gusto tardobarocco alla corte di Vienna dal 1714. 
Trasferitosi a Dresda nel 1738, si mostrò incline a 
un gusto più classicheggiante (Fontana del Nettu- 
no a Palazzo Marcolini, statue per la chiesa di corte). 
Mattioli Carlo (Modena 1911 - Parma 1994) pitto- 
re italiano. Stabilitosi a Parma, a contatto con la 
vivace cultura letteraria e artistica di quella città 
intorno agli anni Quaranta, ha prodotto una pittu- 
ra dove una figurazione di ascendenza morandia- 
na, talvolta dissolta in umori materico-inf'ormali, si 
fa attenta decifrazione del reale sia nel ritratto, sia 
nel paesaggio e nella natura morta (Natura morta, 
1963. Parma, Università, csac). Notevole anche la 
sua attività come incisore e illustratore. 

Mattotti Lorenzo (Brescia 1954) disegnatore ita- 


liano. Ha esordito nella seconda metà degli anni 
Settanta come autore di fumetti e nei primi anni 
Ottanta è stato tra i fondatori del gruppo Valvoli- 
ne, con il quale ha contribuito al rinnovamento 
stilistico e tematico del fumetto italiano. Dopo /n- 
cidenti (1981), Signor Spartaco (1982), Doctor Ne- 


fasto (1983), ha imposto il suo stile visionario con 


Fuochi (1984), cui sono seguiti L'uomo alla fine- 
stra (1992) e Stigmate (1999). Collaboratore di 
prestigiose testate e riviste («Il Corriere della Se- 
ra», «Le Monde» e «The New Yorker»), ha cura- 
to manitesti e campagne pubblicitarie e illustrato 
libri, tra cui Huckleberrv Finn (1976), Pinocchio 
(1990) e l’/raferno di Dante (1999). 

Maulbertsch Franz Anton (Langenargen 1724 - 
Vienna 1796) pittore e incisore tedesco. Si formò 
a Vienna, dove conobbe l’opera di A. Pozzo; altre 
esperienze fondamentali furono la pittura baroc- 
ca della Germania meridionale e la contempora- 
nea pittura veneta, da S. Ricci a G.B. Piazzetta al- 
le opere di G.B. Tiepolo a Wiirzburg. Attivo in 
Moravia, Boemia, Ungheria e soprattutto in Au- 
stria, M. eseguì cicli di soggetto religioso per le 
chiese barocche (cupola nella chiesa dei Piaristi a 
Vienna; ciclo nella chiesa di Siimeg; volta nella 
chiesa di Schwechat). Il suo stile, basato sulla pen- 
nellata lieve e veloce, sul colore intriso di luce, su 
arditi schemi compositivi, fu congeniale al gusto 
delle corti e delle residenze aristocratiche (affre- 
schi nel palazzo di corte a Innsbruck, nel castello 
di Halbturn, nella Villa di Féltorony). 

Mauri Fabio (Roma 1926) artista italiano. Ecletti- 
co protagonista dell'avanguardia romana dai tardi 
anni Cinquanta, dopo un esordio pittorico espres- 
sionista si è misurato con i codici e le mistificazio- 
ni della odierna civiltà della comunicazione in una 
ricerca che utilizza svariate modalità espressive 
(disegno, collage, installazione, performance) ed 
esplora diversi linguaggi artistici, inclusi quelli del 
cinema (dagli Schermi, 1960-65, a Intellettuale: Il 
Vangelo secondo Matteo, 1975, di/su P.P. Pasolini) 
e del teatro (L’isola, 1964; Lezione d'inglese, 1977). 
Dagli anni Settanta un sempre più marcato impe- 
gno politico e ideologico ha ispirato la sua rifles- 
sione critica sulla memoria storica in opere-azioni 
di denuncia (Che cos'è il fascismo, 1971; Ebrea, 
1971, riproposta nel 1993 alla Biennale di Venezia 
con //l Muro occidentale o del Pianto; Vomitare 
sulla Grecia, 1970-72; Che cos'è la filosofia. Hci- 
degger e la questione tedesca. Concerto da tavolo, 
1989), installazioni (Muro d'Europa, 1979), libri 
d'artista (Linguaggio è guerra, 1975: Manipola- 
zione di cultura, 1976). 

Maurino + Tesi, Mauro Antonio. 

mausoleo edificio sepolcrale grandioso e monu- 
mentale; dal nome di Mausolo, satrapo della Ca- 
ria, la cui sontuosa tomba, considerata una delle 
meraviglie del mondo antico, fu fatta erigere ad 
Alicarnasso (377-353 a.C.) dalla moglie Artemisia. 
Mauve Anton (Zaandam 1838 - Arnhem 1888) 
pittore olandese. Personalità particolarmente rap- 
presentativa della Scuola dell'+ Aia, fu artista 
versatile dotato di grande abilità sia come paesag- 
gista sia come pittore di figure. Per la del'inizione 
del suo stile furono fondamentali la conoscenza 
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della Scuola di + Barbizon e la pratica della pit- 
tura dal vero da questa promossa. In tenui tona- 
lità grigio argento, dipinse paesaggi con greggi di 
pecore e marine. Fu anche rinomato acquerelli- 
sta. Alla sua lezione sono legate le prime espe- 
rienze di V. Van Gogh. 

Maxwell Fry Edwin + Fry, Edwin Maxwell. 
May Ernst (Francoforte sul Meno 1886 - Amburgo 
1970) architetto tedesco. Innestò sul razionalismo 
tedesco del primo dopoguerra gli influssi della cul- 
tura urbanistica romantica inglese (R. Unwin), 
reinterpretata entro lo schema-visione di una città 
specializzata «per parti». Dopo la progettazione 
delle Stedlungen contadine nella Slesia (1919-25) e 
del piano regolatore di Breslavia (1925), M. diven- 
ne consigliere all’urbanistica di Francoforte: stese 
il piano regolatore della città e progettò diversi 
quartieri operai, significativi sia per la serializza- 
zione e l'industrializzazione degli elementi, sia per 
Il felice inserimento nel paesaggio. Nel 1930-33 
partecipò nell'Unione Sovietica alla stesura dei 
piani per nuove città industriali. Visse e lavorò fino 
al 1952 nell'Africa orientale. Tornato in patria, 
progettò l'ampliamento di alcune città tedesche 
(Lubecca, quartiere Sankt Lorenz, 1954-55; Am- 
burgo, quartiere New Altona, 1955). 

maya + precolombiana, arte. 

Mayno Juan-Bautista (Pastrana 1578 - Madrid 
1649) pittore spagnolo. Frate domenicano, fu al 
servizio di Filippo 1 e maestro di disegno di Filip- 
po iv, entrando anche in contatto con Velàzquez. 
La sua pittura, che unisce spesso al disegno ma- 
nieristico e all'uso di colori chiari, affini a quelli del 
Greco, una ricerca di ettetti di crudo realismo, con- 
tribuì alla diffusione in Spagna del caravaggismo 
(Adorazione dei pastori, San Pietroburgo, Ermita- 
ge: Riconqguista di Bahia, 1635, Madrid, Prado). 
Ma Yuan noto anche col nome d’arte di Ch'in- 
shan (attivo tra il 1190 e il 1224) pittore cinese. Fu 
uno dei più importanti artisti dell’epoca Sung del 
sud. Nei suoi vigorosi paesaggi ogni tratto super- 
fluo è eliminato e l'interesse si concentra sugli ele- 
menti essenziali, che suggeriscono una comunio- 
ne immediata dell’uomo con l’infinità del mondo 
naturale. Con Hsia Kuei fondò la Scuola Ma- 
Hsia, che approfondì la ricerca sulle qualità del- 
l’inchiostro e sulla tecnica e il valore della pennel- 
lata e portò la pittura di paesaggio all'espressione 
più compiuta e sintetica. Lo stile lirico di M.Y. eb- 
be per secoli un gran numero di seguaci, e ciò ren- 
de ardua l’attribuzione delle opere. Tra queste si 
ricordano Chiaro di luna (Mus. di Hakone), Pae- 
saggio (Boston, Mus. of Fine Arts), // pescatore 
(Tokyo, Coll. Mitsui). 

Mazo Juan Bautista del + Martinez del Mazo, 
Juan Bautista. 

Mazone Giovanni (Alessandria, notizie 1453- 
1510/12) pittore italiano. Attivo prevalentemente 
in Liguria, dove è documentato dal 1453. si formò 
probabilmente in ambito lombardo, come dimo- 
stra lo smembrato altare di San Nicola da Tolenti- 
no (1466: tavola centrale al Mus. Lia di La Spezia). 
Tra i suoi sfarzosi polittici dall’importante carpen- 
teria lignea intaghiata, spicca quello dell Annuncia 
zione di Santa Maria di Castello a Genova (1480 


ca), successivo ai trittici della Natività (Savona, 
Pin. Civ.) e del Noli me tangere (1477, Alengon, 
Mus. des Beaux-Arts). AI 1490 risale l’altro gran- 
de polittico per il cardinale Giuliano della Rovere 
già in San Francesco a Savona con | ritratti del 
committente e di Sisto Iv, ora smembrato fra la 
Pin. cittadina e il Petit Palais di Avignone. Da que- 
ste opere emerge una cultura composita, in cui si 
colgono apporti toscani, mediterranei, nordici, ma 
in cui resta prevalente il sostrato lombardo, ali- 
mentato dai contatti liguri con V. Foppa. 

Mazza Camillo (Bologna 1602-72) scultore e stuc- 
catore italiano. Seguace di A. Algardi e della cor- 
rente carraccesca, riprese anche la tradizione emi- 
liana della scultura in terracotta. Tra le sue opere 
si ricordano le portelle bronzee per la Basilica di 
Sant'Antonio a Padova (1661). 

Mazza Giuseppe (Bologna 1653-1741 ca) scultore 
e stuccatore italiano. Dal padre Camillo e da 
D.M. Canuti apprese i modi della tradizione emi- 
liana manieristica e carraccesca e della scultura in 
stucco e in terracotta; dopo un soggiorno venezia- 
no, acquistò un modellato fluido e un’eleganza 
che aprirono la strada al barocchetto emiliano. 
Della sua vasta opera vanno ricordati, a Bologna, 
il gruppo policromo Compianto sul Cristo in San- 
ta Maria Maddalena e gli stucchi nelle chiese del 
Corpus Domini, dei Celestini e di San Giacomo 
Maggiore; a Venezia, le Storie di san Domenico 
nella chiesa dei Santi Giovanni e Paolo. 
Mazzacurati Marino (Galliera, Bologna, 1908 - 
Parma 1969) scultore e pittore italiano. Stabilitosi a 
Roma nel 1926, fu tra i fondatori, con Scipione e 
M. Mafai, della cosiddetta Scuola romana e della 
rivista «Fronte». Nel 1931 a Parigi studiò l’opera di 
A. Rodin. Elaborò una plastica neocubista, dove la 
costruzione a piani intersecati incide la materia con 
ironia (serie degli /mperatori e imperatrici, 1942- 
43) o le imprime una contrazione espressionista 
(Strage degli Innocenti, 1942, Roma, Coll. Mazza- 
curati). Quando, nel 1947, aderì al Fronte nuovo 
delle arti, il suo stile era già improntato a un amaro 
realismo (Figura d'uomo, 1947, Roma, Gall. Naz. 
d’Arte Mod.). Nel 1955 eseguì il Monumento al 
partigiano di Parma, nel 1964 il Monumento allo 
scugnizzo delle Quattro giornate di Napoli. 
Mazzola Filippo (Parma 1460) ca - 1505) pittore 
italiano. Analogamente al conterraneo C. Caselli 
e al cremonese F. Tacconi, si ispirò a modelli ve- 
neti, in particolare ad Alvise Vivarini, e ad Anto- 
nello da Messina (Rztratto, Milano, Brera), emu- 
lati sul filo di un insistente e un po’ secco lineari- 
smo. Fu molto attivo fra Parma e Cremona: Ma- 
donna e santi (1491, Parma, Gall. Naz.); Cristo 
Portacroce (Casalbuttano, Parrocchiale); trttici 
vari (Cortemaggiore, Parrocchiale). 

Mazzola Francesco + Parmigianino. 

Mazzola Bedoli Girolamo (Viadana, Mantova, 
1505 ca - Parma 1569 ca) pittore italiano. Assunse 
il cognome del Parmigianino, che gli era parente e 
che fin dagli anni giovanili gli suggerì l’intellettua- 
listica e talora raggelata eleganza formale delle 
opere del decennio 1530-40) ( Allegoria dell'Imma- 
colata, Parma, Gall. Naz.: Natività e santi. Napoli, 
Mus. di Capodimonte), svolte con singolare sur- 
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realismo materico e sofisticata complessità di scel- 
te iconografiche. Fu influenzato dal Correggio, da 
Giulio Romano, da Gerolamo da Carpi e dai ma- 
nieristi parmensi e cremonesi, come si nota anche 
dai ritratti (Parma che abbraccia Alessandro Far- 
nese, 1555, Parma, Gall. Naz.). Lavorò ad affresco 
a Parma, nel Duomo (dove subentrò al Gandini 
nella decorazione della volta dell’abside) e nella 
chiesa della Steccata (1546-67). 

Mazzolino Ludovico (Ferrara 1480) ca - dopo 
1528) pittore italiano. Fin da giovane al servizio 
degli Estensi, fu attivo a Ferrara e negli ultimi an- 
ni a Bologna. Si formò sulla grande tradizione fer- 
rarese, soprattutto sulle opere di E. de° Roberti e 
di L. Costa (Adorazione dei Magi, 1512, coll. 
priv.), innestandovi a partire dal 1515 un gusto 
espressivo e anticlassico derivato dalla conoscen- 
za delle stampe nordiche e delle opere veneziane 
di Diirer (Strage degli Innocenti, 1515-20), Roma, 
Gall. Doria Pamphili). Dopo il 1520 lo stile di M. 
risente del cromatismo di D. Dossi e di un certo 
raffaellismo alla Garofalo (Cristo fra i dottori, 
1524, Berlino, Staatl. Mus.; Circoncisione, 1526, 
Vienna, Kunsthistorisches Mus.; Strage degli In- 
nocenti, 1528, L'Aia, Mauritshuis). 

Mazzon Galliano (Camisano Vicentino, Vicenza, 
1896 - Milano 1978) pittore italiano. Più che il di- 
scepolato presso A.A. Alciati alla milanese Acca- 
demia di Brera, furono fondamentali per la sua 
formazione | contatti con la Gall. del Milione: a 
essi, e alle suggestioni spiritualiste derivate dallo 
studio di testi filosofici orientali, vanno fatte risali- 
re le sue prime prove astratte (trittico dello Spazio 
sensibile, 1932). Nel 1948 aderì al + MAC parteci- 
pando alla mostra di Arte astratta e concreta (Mila- 
no, Palazzo Reale) con tele di rigore non geome- 
trico e cromatismo acceso da luminescenze. Dai 
primi anni Cinquanta il suo insegnamento del di- 
segno, secondo una formula sperimentale che da 
lui trarrà il proprio nome, si è caratterizzato per la 
curiosità nei confronti del disegno infantile, con 
esiti di sintesi figurativa parainformale: dopo una 
breve fase espressionista — paesaggi desolati d'im- 
paginazione drammatica — è ritornato a un astrat- 
tismo lirico-strutturalista, nel quale ha contamina- 
to la cifra magico-lirica della fascinazione surreale 
conla linea dell’astrazione storica italiana. 
Mazzoni Angiolo (Bologna 1894 - Roma 1979) 
architetto italiano. Allievo, tra l’altro, di G. Gio- 
vannoni e M. Piacentini, realizzò per lo più stazio- 
ni ed edifici postali, in cui sintetizzò differenti ele- 
menti dell’architettura moderna, raccogliendo 
istanze costruttiviste, razionaliste e futuriste (nel 
1934 firmò il Manifesto dell'architettura aerea). 
Tra le sue opere, i palazzi delle poste di Nuoro 
(1926-30). Palermo (1928-34), Grosseto (1930), 
Sabaudia (1932-34), la colonia marina di Calam- 
brone (Pisa), le stazioni di Messina (marittima e 
terroviaria, 1935-37), Montecatini Terme (1937), 
Reggio Calabria (1937). 

Mazzoni Giulio (Piacenza 1525 ca - dopo il 1589) 
scultore, stuccatore, pittore e architetto italiano. 
Allievo del Vasari, svolse una vasta attività a Ro- 
ma e a Piacenza. La parte più valida della sua 
opera è costituita dalle eleganti decorazioni a 


Guido Mazzoni 
«Pietà»: terracotta. Padova, Musei Civici. 


stucco (facciata e cortile di Palazzo Spada a Roma 
da lui progettato, 1555-59) in cui dà continuità al 
colto decorativismo di P. Ligorio. 

Mazzoni Guido, detto il Paganino o anche il Mo- 
danino (Modena 1 450) ca - 1518) scultore italiano. 
Dapprima ideatore di maschere e divertimenti 
scenici per gli Estensi, divenne poi grande model- 
latore di gruppi in terracotta policroma. Realizzò 
tra l’altro numerose raffigurazioni del Compianto 
su Cristo morto (1475, Busseto, Santa Maria degli 
Angeli; 1477-80, Modena, Gall. Estense; 1492, 
Napoli, Sant'Anna dei Lombardi), dove si ritrova, 
in forma più popolare ed espressionistica, la ten- 
sione spirituale che caratterizzava la contempora- 
nea pittura ferrarese; i personaggi, caratterizzati 
con potente realismo ritrattistico che tradisce ta- 
lora la pratica del calco dal vero, vi sono colti ne- 
gli atti tipici delle «sacre rappresentazioni». Dal 
1496 al 1515 lavorò in Francia prima per Carlo vii 
e poi per Luigi xi svolgendo un'intensa attività 
(distrutta Tomba di Carlo vm a Saint-Denis) di 
cui restano scarse testimonianze. 

Mazzoni Sebastiano (Firenze 1611/15 - Venezia 
1678) pittore italiano. Probabilmente allievo di C. 
Allori, all’inizio degli anni Trenta è documentato 
presso Baccio del Bianco della cui estrosa persod 
nalità subì l'ascendente (Venere e Marie sorti 
da Vulcano, coll. priv.) insieme a quello di & 
Bravo e Giovanni da San Giovanni. Trggf 
ancora giovane a Venezia, si accostò 4, 
B. Strozzi e i 
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Mazzotti Tullio, detto T. d’ Albisola (Albisola, Sa- 
vona, 1899-1971) ceramista e scultore italiano. Fi- 
glio di un maestro vasaio, si avvicinò al futurismo, 
gravitando intorno al gruppo torinese; nel 1929 
cominciò a partecipare a esposizioni del movi- 
mento presentando le sue opere in ceramica alla 
mostra Trentatré futuristi (Milano, Gall. Pesaro). 
Nel 1932-33 realizzò le edizioni delle «litolatte», 
con testi suoi e di F.T. Marinetti. Nella natia Albi- 
sola creò un proprio laboratorio-bottega che dagli 
anni Trenta divenne un importante centro di in- 
contri, sperimentazione e produzione per diverse 
generazioni di artisti italiani e stranieri (dai futuri- 
sti Fillia, Farfa, N. Djulgheroff ad Arturo Martini, 
L. Fontana, B. Munari, P. Manzoni, A. Jorn e K. 
Appel). 

Mazzucchelli Pier Francesco + Morazzone. 
Mazzucotelli Alessandro (Lodi 1865 - Milano 
1938) maestro ferraio italiano. Riportò in auge, in 
un momento particolarmente favorevole come 
quello del modernismo, l’arte del ferro battuto, 
che aveva in Lombardia una tradizione illustre. 
Affermatosi all'esposizione torinese del 1902 per 
la sapienza tecnica e la ricchezza di invenzioni for- 
mali, realizzò raffinati oggetti, elementi di arredo 
e di architettura (cancelli, inferriate, roste ecc.), 
qualificandosi a livello europeo per la felice ispi- 
razione naturalistica e il gusto metamortfico tipici 
del liberty. 

Mazzuoli Giuseppe + Bastarolo. 

Mecanoo studio di architettura olandese fondato 
nel 1984 a Delf da Henk Doll (n. 1956), Erick 
Van Egeraat (n. 1956), che ha abbandonato il 
gruppo nel 1996, Francine Houben (n. 1955), Roelf 
Steenhuis (n. 1956) e Chris de Weijer (n. 1956). 
Dopo essersi dedicato per lo più all'edilizia resi- 
denziale (complessi residenziali nella Kruisplein a 
Rotterdam, 1980-85, e nella Herdenkingsplein a 
Maastricht, 1990-94), ambito nel quale ha impo- 
sto un ricco vocabolario neomodernista, nuovi 
standar abitativi e grande cura nei dettagli, lo stu- 
dio ha successivamente mostrato raffinatezza e 
originalità compositiva anche in altri settori (padi- 
glione Boompjes a Rotterdam, 1990; biblioteca 
dell’Università di Delft, 1993-98; Scuola di musica 
e Museo a Canadaplein, Alkmaar, 1997-2000). 
mecenatismo termine (dal nome di Gaio Mece- 
nate consigliere di Augusto e protettore di lette- 
rati) usato nella storia dell’arte per indicare ogni 
significativa azione di committenza di opere im- 
plicante un rapporto di tipo economico fra pro- 
motori-mecenati e produttori-artisti; in quanto ta- 
le, la storia del m. si intreccia con quella dei siste- 
mi di produzione artistici. Nel mondo antico la fi- 
gura del mecenate si identifica sostanzialmente 
con il potere politico, che valorizza il lavoro degli 
artisti con finalità celebrative e apologetiche. 
Questa motivazione permane nell'Europa medie- 
vale, dove acquistano particolare rilievo il m. di 
Carlo Magno, sostenuto da un ambizioso proget- 
to culturale (quello di una rinascita dell'antichità 
allo scopo di legittimare anche con le immagini il 
proprio ruolo di erede degli imperatori d’occiden- 
te), e quello degli Ottoni. Nelle raffinate corti eu- 
ropee della fine del Trecento, fra cui spicca quella 


di Borgogna, i prodotti artistici (dipinti, gioielli, 
manoscritti miniati) diventano sempre più simbo- 
lo e propaganda del potere. Nella committenza 
medievale un ruolo importante viene svolto dai 
vescovi e dagli ordini religiosi; esemplare l'azione 
di Suger, benedettino di Saint-Denis, legato alla 
monarchia capetingia, che commissionò per la sua 
chiesa vetrate, sculture e arredi sacri di inusitata 
ricchezza. Anche in Italia, fino a tutto il sec. xIII, è 
la chiesa a dominare il campo da un lato attraver- 
so la committenza papale, dall'altro attraverso 
l’attività catechetica degli ordini religiosi svolta in 
gran parte per mezzo di immagini dipinte e scol- 
pite. Un m. laico e borghese si fa strada dopo l’af- 
fermazione dei comuni (soprattutto a Firenze e 
Siena), senza peraltro differire troppo nelle sue 
scelte da quello delle corti italiane: Giotto viene 
chiamato a Milano dai Visconti e a Napoli dagli 
Angtò, che si erano già rivolti a S. Martini; a Siena 
il governo dei Nove fa costruire il Palazzo Pubbli- 
co e chiama a decorarlo S. Martini e A. Lorenzet- 
ti, mentre a Firenze Giotto affresca due cappelle 
della chiesa di Santa Croce peri banchieri Bardi e 
Peruzzi. Nella prima metà del sec. xv il m. delle 
corti italiane raggiunge il culmine con 1 Visconti a 
Milano, gli Estensi a Ferrara, gli Aragonesi a Na- 
poli e soprattutto i Medici a Firenze. La dipen- 
denza dell'+ artista dal committente continua a 
essere pressoché totale attraverso contratti che 
prefissano soggetto, materie da impiegare, misure 
dell’opera, tempi e costi, modi di esecuzione e in- 
tervento di aiuti. Il rapporto comincia a modifi- 
carsi nel corso del Cinquecento in direzione di 
una maggiore parità (si pensi al rapporto di Carlo 
v con Tiziano e di Michelangelo con Giulio 11). 
Venezia, dove viene istituita la carica, ambitissi- 
ma e ben retribuita, di pittore della repubblica, 
fornisce un significativo esempio di m. socialmen- 
te diversificato: accanto a una committenza doga- 
le, che impegna maestri come il Sansovino e più 
tardi Tintoretto, esistono una committenza priva- 
ta di un gruppo di conoscitori (che hanno in Gior- 
gione l'artista preferito); quella dell’aristocrazia 
cittadina e di terraferma (che dà lavoro a Palladio 
e Veronese); quella ecclesiastica e quella delle 
confraternite e delle loro scuole che fanno ordi- 
nazioni a V. Carpaccio e Tintoretto. 

Il m. cinquecentesco è soprattutto qualificato dal- 
l’attività delle grandi corti europee. Francesco 1 di 
Francia fa della sua reggia a Fontainebleau un 
nuovo centro artistico chiamandovi artisti italiani; 
l’imperatore Carlo v, erede delle grandi collezioni 
fiamminghe dei duchi di Borgogna, si rivolge al- 
l’Italia facendo di Tiziano e di L. Leoni i suoi arti- 
sti preferiti. 

Con la controriforma, in Italia tornano in primo 
piano la Chiesa e il papato: si erigono nuove chie- 
se per i recenti ordini religiosi (teatini, gesuiti, 
oratoriani) o si rinnovano quelle vecchie secondo 
le disposizioni tridentine, mentre la nobiltà con- 
tribuisce all'edilizia artistica commissionando cap- 
pelle private con annesso sepolcro di famiglia e 
facendo costruire nelle città palazzi imponenti e 
lussuosi. 

Nel Seicento, al m. privato di Rodolfo n, che nel 


meda, arte 


suo isolamento quasi maniacale fa di Praga un 
centro di cultura cosmopolita, si contrappone l’at- 
tività di promozione artistica dell'arciduca Alber- 
to di Asburgo, governatore delle Fiandre cattoli- 
che, che indirizza la sua committenza a fini di pro- 
paganda politica per la pace e la restaurazione 
cattolica del paese. Nella Francia di Luigi xiv il 
potere centrale tende a realizzare una vera e pro- 
pria dittatura sulla produzione artistica, di cui ri- 
conosce l'utilità propagandistica. A Roma, accan- 
to al dispendioso mecenatismo papale di Urbano 
VIII, acquista una propria autonomia il m. privato 
di nobili o alti funzionari (V. Giustiniani, C. Dal 
Pozzo, G. Roomer), che esprime scelte di gusto 
talvolta divergenti da quelle del papato. In Olan- 
da, al contrario, l'assenza di commissioni ecclesia- 
stiche e l'egemonia di una borghesia protestante, 
mercantile e imprenditoriale, determina la preco- 
ce affermazione di un libero + mercato dell’arte 
con ampio sviluppo della ritrattistica e della pittu- 
ra di genere. La tipologia dei committenti pubbli- 
ci e privati resta in pratica invariata per tutto il 
Settecento, nonostante il progressivo declino del 
loro ruolo, con la notevole eccezione del m. stata- 
le e patrizio di Venezia. 

Con la rivoluzione industriale si affermano figu- 
re di mecenati-imprenditori (in Inghilterra, J. 
Wedgwood, Fothergill), rispetto ai quali gli artisti 
giocano sempre più il ruolo di designers, che pro- 
gettano la forma ma non partecipano al processo 
di produzione. Dalla seconda metà dell’Ottocen- 
to si delinea inoltre la rottura tra avanguardie ar- 
tistiche e committenza tradizionale, che si ripro- 
porrà ancora agli inizi del sec. xx. 

Lo sviluppo di un mercato dell’arte ricco e artico- 
lato determina il venir meno dei committenti tra- 
dizionali, cui si sostituiscono sempre più gli inter- 
mediari, i mercanti e una clientela diffusa; per tut- 
ta la prima metà del Novecento, tuttavia, resta si- 
gnificativa la committenza statale, anche nelle sue 
espressioni totalitarie (i regimi fascista e nazista in 
Italia e Germania e lo stalinismo in Unione So- 
vietica, che censurano le avanguardie promuo- 
vendo un revival classicistico), mentre non va di- 
menticata la committenza dell'industria (a Berli- 
no l'’AaEG commissiona i propri fabbricati indu- 
striali a un architetto come P. Behrens). 

meda, arte + iranica, arte. 

Meda Giuseppe (attivo dal 1551 al 1599) architet- 
to, ingegnere e pittore italiano. Realizzò numero- 
si edifici a Milano (Palazzo di Prospero Visconti; 
Santa Maria in Beltrade, 1594; Cappella Trivul- 
zio, Santo Stefano, 1594) e ingegnose progettazio- 
ni idrauliche (navigabilità dell'Adda da Como a 
Pavia, 1574). Meno nota è la sua attività pittorica 
(Albero di lesse, in collaborazione con G. Arcim- 
boldi, 1559, e Storie di sun Giovanni, 1562, Mon- 
za, Duomo: modelli per il Gonfalone di sant Am- 
brogio, Milano, Castello Sforzesco, 1564; ante 
d'organo, Milano, Duomo, 1565-81), che appare 
influenzata da P. Tibaldi, B. Campi, G.P. Lomazzo. 
medaglia disco di metallo recante sulle due facce 
o su una soltanto figure e iscrizioni celebrative, in 
genere impresse mediante + conio o a rilievo per 
+ fusione. Si distingue dalla moneta in quanto 


medaglia 


«Giovanni vin Paleologo» (1438) del Pisanello: bronzo, 
Icem 10,2, recto. 


non ha potere di scambio e può essere emessa an- 
che da privati per ragioni politiche o religiose. Co- 
me oggetto artistico, la m. è un prodotto originale 
del rinascimento italiano; il primo e più grande 
medaglista fu il Pisanello, che a partire dal 1438 
fuse m. per Giovanni viti Paleologo, Francesco 
Sforza, Lionello d'Este, Cecilia Gonzaga, Ferran- 
te d'Aragona. Il suo esempio fu seguito, tra gli al- 
tri, da artisti quali M. De’ Pasti, Sperandio da 
Mantova, Gian Cristoforo Romano, G. Boldù, B. 
Melioli, il Camelio, Cristoforo di Geremia, il Ca- 
radosso. | centri più importanti e attivi furono 
Mantova, Ferrara, Milano e, nella seconda metà 
del sec. xv, Roma e Firenze, dove operarono B. 
Cellini, D. Poggini, A. Cesati detto il Grechetto, 
G.F. Bonzagna, L. Leoni, Pastorino Pastorini, 
P.P. Galeotti detto il Romano. Dalla metà del sec. 
xvi l’arte della m. cominciò lentamente a decade- 
re, anche a causa del prevalere della tecnica della 
coniazione (dimensioni ridotte, rilievo più basso, 
scomparsa del plasticismo). Nei secc. xvire xv la 
produzione recepì l'esuberanza dell’arte barocca, 
cui si unì un accentuato simbolismo. | centri prin- 
cipali furono Roma, Firenze e Milano; gli artisti 
più rappresentativi (G. Mola, G. Morone Mola, 

gli Hameran, G. Trovani, G.B. Foggini, M. Solda- 
ni Benzi, A.F. Selvi, LIM. Weber, G. Vismara) ri- 
tornarono alla medaglia fusa che, grazie al mag- 
gior diametro, consentiva scene più articolate. 
L’affermarsi del gusto neoclassico impose dagli 
ultimi decenni del sec. xvi moduli stilistici di 
fredda compostezza, specie nei rovesci; tra gli ar- 
tisti si distinsero il romano B. Pistrucci, che lavorò 
a lungo alla zecca di Londra, A. Lavy, L. Manfre- 
dini. In Europa, l'arte medaglistica si diffuse a 
partire dalla metà del sec. xv spesso a opera di 
italiani che lavorarono presso le corti straniere: G. 
Candida (per Carlo il Temerario, duca di Borgo- 
gna, sua figlia Maria e il marito l’imperatore Mas- 
similiano, quindi per Luigi xl di Francia), F. Lau- 
rana e Pietro da Milano (per Renato d'Angiò), L. 

Leoni e I. Nizzola da Trezzo (per Carlo v e Filip- 
po n nelle Fiandre e in Spagna), A. Abondio 


Tdk 


Meidner 


N n Ro eee_—meOC©eeeleeTm+eeee 


(Vienna e Praga). In Francia, la medaglistica rag- 
giunse un elevato livello artistico nel sec. xviI, gra- 
zie all'apporto di artisti quali G. Dupré e J. Warin 
nonché F. Chéron, J. Manger, J. Roettier; impor- 
tanti e numerose anche le m. emesse durante la ri- 
voluzione francese e l'impero napoleonico, im- 
prontate al gusto neoclassico dell’epoca. Per l'O- 
landa, sono da segnalare nelsec. xvi Q. Metsys, J. 
Second e, più tardi, J.Jonghelinck e Stefano d'O- 
landa; nel secolo successivo A. Waterloo. In Ger- 
mania erano attive nel Cinquecento due scuole di 
medaglisti, luna ad Augusta e l’altra a Norimber- 
ga; tra gli artisti più valenti furono H. Schwarz, H. 
Daucher, F. Hagenauer, M. Gebel, H. Reinhart; 
nel secolo successivo si imposero S. Dadler, J. 
Hòhn, Ph.H. Miiller; alti esiti registrò la medagli- 
stica tedesca anche in età barocca. In Inghilterra 
la produzione di m. iniziò solo nel sec. xvn (Th. 
Rawlins, A. e Th. Simon), in Spagna ai primi del 
sec. xvi, prevalentemente a opera di artisti italiani. 
medaglione dipinto o rilievo, diforma rotonda o 
ovale, contenuto in una ricca cornice e usato co- 
me motivo decorativo di interni. 

Medrano Giovanni Antonio (Sciacca 1703 - °°) ar- 
chitetto italiano. Attivo come architetto reale di 
Carlo ur di Borbone, eseguì l’obelisco carolino di 
Bitonto (1734), progettò il teatro San Carlo di Na- 
poli (1737) e iniziò la costruzione del Palazzo di 
Capodimonte (1738), portata a termine un secolo 
dopo. 

megalite monumento preistorico, destinato a usi 
funerari, o religiosi, costituito da blocchi di pietra 
eretti o sovrapposti. Il più semplice è il men/ir, 
costituito da una pietra, a forma approssimativa 
di parallelepipedo, conficcata verticalmente nel 
terreno; più menhir disposti in fila rettilinea e pa- 
rallela danno luogo all’alignement e, disposti in 
circolo, spesso con un masso centrale, al cromlech. 
Il trilite è invece costituito da due massi verticali 
conficcati nel terreno e collegati in alto da un ter- 
zo masso disposto orizzontalmente. Simile al trili- 
te, ma più complesso, è il dolmen, di uso certa- 
mente funerario, formato da due o più pietre ver- 
ticali che sorreggono un grosso masso piatto di- 
sposto a copertura; il monumento costituito da 
più dolmen, allineati in modo da formare una sor- 
ta di galleria, si dice a//ée couverte. | m. sono fre- 
quenti soprattutto in Bretagna, ma ne sono stati 
trovati in più località dell'area mediterranea e 
atlantica, oltre che in Asia e nell'Africa setten- 
trionale. 

megaresi, vasi definizione convenzionale di una 
classe ceramica costituita da coppe emisferiche 
prive di piede e di anse, decorate con rilievi im- 
pressi. Attestati in molti centri ellenistici del Me- 
diterraneo, furono prodotti a matrice in ceramica 
con vernice nera per imitazione di più antichi 
esemplari metallici, probabilmente alessandrini. 
Si diffusero tra i secc. ir e il a.C. con centri di pro- 
duzione in Grecia (Atene, Peloponneso), Asia 
Minore, Mar Neroe Italia meridionale (Taranto). 
Il repertorio decorativo, abbastanza ripetitivo, è 
soprattutto geometrico e vegetale, raramente fi- 
gurativo (Ilioupersis, scene dionisiache, di com- 
battimento ecc.). La loro produzione si ridusse e 


decadde anche dal punto di vista qualitativo nella 
seconda metà del sec. i a.C. fino a essere sop- 
piantata dalla «terra sigillata» italica. 

mégaron nell'antica civiltà micenea, la sala ret- 
tangolare con colonne e focolare centrale, prece- 
duta da due vestiboli (di cui quello più esterno 
con due colonne sulla fronte), nella quale il re da- 
va udienza. Di qui il termine (che compare già nei 
poemi omerici) si estese all'ambiente più impor- 
tante, in cui si consumavano 1 pasti, della casa gre- 
ca arcaica. Compare anche nei primi edifici tem- 
plari dell’architettura greca a semplice pianta ret- 
tangolare. 

Mehus Livio (Oudenaarde 1630 ca - Firenze 
1691) pittore fiammingo. Lasciate le Fiandre, si 
trasferì a Milano dove ricevette i primi insegna- 
menti nel campo della pittura di battaglie e suc- 
cessivamente, grazie all'appoggio di Mattias de° 
Medici, giunse a Firenze dove entrò in contatto 
con Pietro da Cortona, S. Rosa e il Borgognone. 
La formazione lombarda e i frequenti soggiorni a 
Roma, Firenze e Venezia contribuirono alla defi- 
nizione del suo stile composito, di cui sono esem- 
pio i dipinti con // Genio della Scultura (Firenze, 
Gall. Palatina di Palazzo Pitti) e // Genio della Pit- 
tura (ubicazione ignota). Dopo il 1660 la sua pit- 
tura registra una svolta stilistica determinata dal- 
l'interesse per le opere di Correggio e del Gre- 
chetto (Sacra Fanuglia, Prato, Santa Maria del 
Giglio; La raccolta della manna, coll. priv.). 

Mei Bernardino (Siena 1612 - Roma 1676) pittore 
italiano. Fu allievo a Siena di R. Manetti, di cui 
accolse la propensione al naturalismo, ma si ispirò 
a vari modelli - da M. Preti al Reni al Sacchi al 
Mola - la cui conoscenza si approfondì con il defi- 
nitivo trasferimento a Roma nel 1657. Suggestioni 
da M. Preti mostra la Decollazione del Battista per 
San Giovannino in Pantaneto a Siena, mentre 
opere «da stanza» del sesto decenniocome il Giu- 
dizio di Salomone (Siena, Coll. Chigi Saracini), 
Antioco e Stratonice, Oreste uccide Egisto e Cli- 
tennestra (Siena, Monte dei Paschi) rivelano, nel 

ritmo compositivo, l’interesse per la scultura del 

Bernini. Tra le opere di destinazione ufficiale si 

annoverano la Sacra Famiglia (Roma, Santa Ma- 
ria del Popolo) e due Storie del Battista (Roma, 

Santa Maria della Pace), ispirate al classicismo ro- 

mano della seconda metà del secolo. 

Meidner Ludwig (Bernstadt 1884 - Darmstadt 

1966) pittore tedesco. Studiò presso la Scuola 

d’arte di Breslavia e completò la propria forma- 

zione a Parigi (1906-07). Militante nelle file della 

sinistra radicale, manifestò il suo impegno politico 

nelle opere del secondo decennio del secolo. di 

acceso tono espressionista. L'influsso del cubo-fu- 

turismo è evidente nell’allucinato dinamismo del- 

le sue immagini di città sconvolte da un terremo- 

to, in fiamme, minacciate da immani sciagure (Ri 

voluzione, 1913 ca, Berlino, Nationalgal.: Città 

apocalittica, 1913, Miinster, Westfélisches Landes- 

mus.). Proprio in questa prefigurazione della vio- 

lenza bellica M. raggiunse i suoi risultati più alti. 

Nel 1912 costituì con R. Janthur e J. Steinhardt il 

gruppo I Patetici. Nel dopoguerra, a Berlino fino 

al 1935, si dedicò soprattutto alla grafica, trattan- 


Meier 


do temi di storia e tradizione ebraica; del periodo 
di Colonia sono i cicli delle A//legorie (1935) e del- 
le Visioni (1938). Nel 1939 dovette emigrare a 
Londra, dove visse fino al 1953. 

Meier Richard (Newark, New Jersey, 1934) archi- 
tetto statunitense. Si è affermato inizialmente per 
alcune originali residenze private costruite nei 
dintorni di New York (Smith House a Darien, 
1965-67; Saltzman House a East Hampton, 1967- 
69) in cui sono palesi sia la lezione del maestro M. 
Breuer sia l’interesse per il purismo lecorbuseria- 
no. La sua notorietà internazionale, legata al 
gruppo dei + Five Architects, è stata confermata 
dalle numerose realizzazioni tutte connotate dal 
colore bianco, tra cui molti edifici pubblici, nei 
quali la forma architettonica viene scomposta nei 
suoi elementi costitutivi secondo un processo 
orientato alla evidenziazione delle componenti 
strutturali del progetto: tendenza particolarmente 
evidente nel complesso residenziale Twin Parks 
(1969-79) e nel Developmental Center (1971-76) 
nel quartiere del Bronx, a New York, e nell’Athe- 
neum di New Harmony, Indiana (1975-79). Tra 
le opere più recenti, l’High Museum of Art di 
Atlanta (1978-83), il Museo di Arte Contempora- 
nea di Barcellona (1987-92), la sede dell’emitten- 
te televisiva Canal Plus a Parigi (1988-93), il mu- 
nicipio e la biblioteca dell'Aia (1990-95), il Getty 
Center a Los Angeles (1984-97). 

Meier-Graefe Julius (Reschitza 1867 - Vevey 
1935) scrittore, storico dell’arte e critico tedesco 
di origine ungherese. Nel 1890) si trasferì a Berli- 
no, dove conobbe la pittura postimpressionista; 
collaborò alla fondazione delle riviste «Pan» 
(1894) e «Dekorative Kunst» (189), aft'ermando- 
si come critico militante. Con i suoi scritti e la sua 
attività contribuì a una prima storicizzazione in 
chiave modernista dell’arte a cavallo dei due se- 
coli. Di particolare importanza, in tal senso, la 
mostra di arte impressionista e postimpressionista 
da lui curata nel 1903 alla Secessione di Vienna e 
la sua Storia dello sviluppo dell'arte moderna 
(1903), che partiva dai nazareni per arrivare al po- 
stimpressionismo di Cézanne e Seurat. Tra i suoi 
saggi, rilevanti quelli su H. von Marées (1909), V. 
Van Gogh (1910), Cézanne e la sua cerchia (1918). 
Meiss Millard (Cincinnati, Ohio, 1904 - Prince- 
ton, New Jersey, 1975) storico dell’arte statuni- 
tense. Dopo gli studi di architettura, ha insegnato 
Storia dell’arte in varie università statunitensi (tra 
cui la New York University, la Columbia Univer- 
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Atheneum di New Harmony, Indiana 
(1975-79). 


sity, Princeton). Direttore dell’«Art Bulletin» do- 
po E. Panofsky, è autore di importanti e noti sag- 
gi sull'arte dei secc. xiv e xv (Pittura a Firenze e 
Siena dopo la morte nera, 1951; Giotto e Assisi, 
1960; Le miniature dei Visconti nella Biblioteca 
Nazionale di Firenze, 1972), nei quali i fenomeni 
figurativi sono letti nel contesto storico, sociale e 
artistico in cui videro la luce. 

Meissen manifattura di porcellane, situata presso 
Dresda (Sassonia), sorta (1710) dopo la scoperta 
(1708-09) del segreto della composizione della por- 
cellana dura, ad opera di E.W. von Tschirnhausen 
e di J.F. Bòttger. Dal 1719 i pezzi furono decorati 
con cineserie racchiuse in specchiature («réser- 
ves») su fondi rossi, verdi, giallo-verdino, porpo- 
ra-violetto; inoltre con scene orientali su sfondi 
architettonici e, dal 1730, con paesaggi tratti da 
incisioni e dipinti olandesi e veneziani. La decora- 
zione plastica vide realizzati, oltre ai famosi ani- 
mali a grandezza naturale per il «palazzo giappo- 
nese» di Augusto il Forte, alcuni tra i pezzi più ce- 
lebri della manifattura (il «servizio dei cigni», le 
maschere della commedia dell’arte ecc.). Fra le 
decorazioni più note: i deutsche Blumen, ricavati 
dai libri di botanica e, dal 1745, le scene galanti al- 
la Watteau. Nella produzione del vasellame ven- 
nero ben presto introdotti bordi e fasce in rilievo, 
oltre a quelli già esistenti, tipo intreccio di vimini 
(«alt» e «ordinair Ozier»). Dopo la grave crisi 
causata dalla guerra dei Sette anni, la manifattura, 
a partire dal 1774, riprese le forme e le decorazio- 
ni tradizionali, che ancora sussistono nella produ- 
zione di Meissen. 

Meissonier Jean-Louis-Ernest (Lione 1815 - Pa- 
rigi 1891) pittore francese. Raggiunta rapidamen- 
te la notorietà attraverso dipinti di gusto romanti- 
co e graziose illustrazioni di libri (Puolo e Virgi- 
nia, di B. de Saint-Pierre, 1838), divenne in pochi 
anni uno degli artisti più ammirati non solo in 
Francia ma in tutta Europa, realizzando scene di 
genere in costume con facili eff'etti di «bravura» e 
retorica, di netta imitazione fiamminga nella rap- 
presentazione minuziosa dei particolari (L'ama- 
tore di stampe, 1854, Londra, Wallace Coll.) che 
ricavava da accuratissime ricostruzioni in minia- 
tura di paesaggi e figure. Interprete esemplare del 
gusto borghese del suo tempo, fece parte del se- 
guito di Napoleone ii durante la campagna d'Ita- 
lia del 1859, come pittore degli avvenimenti belli- 
ci (Napoleone mn a Solferino, 1863, Parigi, Lou- 
vre); dipinse inoltre grandi tele storiche sull’epo- 
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pea di Napoleone 1 che gli valsero grandissima no- 
torietà (/8/4: la ritirata di Russia, Parigi, Louvre). 
Fra le opere oggi più apprezzate si ricordano Bar- 
ricata, rue de la Mortellerie (1848, Parigi, Louvre) 
e le numerose e delicate vedute di Venezia e di 
Antibes. Nel 1889 fondò la Société Nationale des 
Beaux-Arts. 

Meissonnier Juste-Aurèle (Torino 1695 - Parigi 
1750) decoratore, incisore, orafo e architetto fran- 
cese. Si formò nella bottega del padre, scultore e 
orafo alla corte dei Savoia; nel 1720 si trasferì a 
Parigi, dove lavorò dapprima per le fabbriche di 
arazzi dei Gobelins; nel 1724 ottenne il titolo di 
Orfèvre du Roi e nel 1726, alla morte di J. Berain, 
quello di Dessinateur de la Chambre du Roi. 
Considerato uno dei creatori dello stile rocaille e 
uno dei principali artefici della sua diffusione eu- 
ropea, M. portò questo stile alsuo massimo fulgo- 
re; spingendo a estreme conseguenze la reazione 
ai canoni del classicismo, ricercò effetti stravagan- 
ti, asimmetrici e capricciosi. La sua attività è am- 
piamente ma quasi esclusivamente documentata 
da incisioni e da disegni pubblicati a partire dal 
1734 e raccolti tra il 1742 e il 1750 sotto il titolo di 
Opere di Juste- Auréle Meissonnier: comprendono 
modelli per i più svariati oggetti d'arredamento e 
d'uso quotidiano, nonché disegni di apparati e pa- 
diglioni per feste e progetti di architettura. Fra que- 
sti ultimi si ricordano la facciata della chiesa parigi- 
na di Saint-Sulpice (1726), la Maison Brethous a 
Bayonne (1733) e il Gabinetto degli Specchi del 
conte Bielinski a Varsavia (1736, oggi distrutto). 
Meister Francke +» Maestro Francke. 

Meit Conrad (Worms 1480 ca - Anversa 1550/51 
ca) scultore tedesco. Formatosi a Wittemberg nel- 
la bottega di Cranach il Vecchio, si specializzò 
nella produzione di piccole sculture in legno e 
bronzetti di soggetto profano: per lo più nudi fem- 
minili, riecheggianti l’acerba sensualità delle Ve- 
neri di Cranach il Vecchio, ma anche preziosi bu- 
sti-ritratto (Giuditta con la testa di Oloferne, Mo- 
naco, Bayerisches Nationalmus.). Recatosi a Ma- 
lines, al servizio di Margherita d’Austria (dal 
1514-15), ebbe un ruolo dominante fra gli artisti 
attivi alla sua cappella funebre nella Certosa di 
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Bacile decorato con cineserie (1730 ca). Monaco, 
Bayerisches Nationalmuscum. 


Brou presso Bourg-en-Bresse (Tomba di Mar- 
gherita di Borbone e statue giacenti di Filiberto di 
Savoia e Margherita d’ Austria per i rispettivi se- 
polcri, 1526-31). 

Meldolla Andrea + Schiavone. 

Meléndez Luis Eugenio (Napoli 1716 - Madrid 
1780) pittore spagnolo. Nella sua formazione con- 
fluirono la tradizione napoletana della natura 
morta dei Recco e dei Ruoppolo, quella spagnola 
dei bodegones e il naturalismo lucido e acuto di F. 
de Zurbaràn e J. Sanchez CotAn Fray. Una serie 
di sue nature morte, di straordinario virtuosismo 
tecnico, decorava una sala del Palazzo di 
Aranjuez (oggi a Madrid, Prado). 

Meliore (attivo a Firenze nella seconda metà del 
sec. X1I1) pittore italiano. Combatté a Montaperti 
nel 1260 e fu catturato dai senesi. Nel 1271 firmò il 
dossale con il Redentore tra san Pietro, la Vergine, 
san Giovanni Evangelista e san Paolo (Firenze, 
Uffizi). La sua vasta produzione lo rivela al cor- 
rente di tutte le esperienze contemporanee (mo- 
saici del Battistero, opere del Maestro del Bigallo, 
del Maestro di Vico l'Abate, del Maestro della 
Maddalena, di Coppo di Marcovaldo ecc.), che 
rielaborò con incisività espressiva, conservando 
nello stesso tempo una forte impronta bizantina. 
Gli sono state attribuite la tavola con Madonna e 
santi di San Leonino a Panzano e la Madonna di 
San Pietro in Bossolo. 

Mellan Claude (Abbeville 1598 - Parigi 1688) in- 
cisore e disegnatore francese. Dopo studi a Parigi 
e a Roma (presso A.F. Villamena, 1624-36), fu at- 
tivo a Parigi per la stamperia reale. Come inciso- 
re, influenzato da H. Goltzius e J. Callot, si spe- 
cializzò nella riproduzione di famose opere di pit- 
tura e di disegni di grandi maestri (un ritratto di 
Urbano vi e un Davide da disegni di Bernini, di- 
segni di Poussin ecc.). 

Mellery Xavier (Laeken 1845-1921) pittore bel- 
ga. Dopo studi con il pittore di genere J. Portaels, 
fu in Italia, dove si entusiasmò per le opere di 
Carpaccio e gli affreschi della Cappella Sistina: 
nel 1870 ottenne il Prix de Rome. La sua prima 
attività è caratterizzata da uno stile austero, per 
certi aspetti rapportabile al primo periodo di V. 
Van Gogh; attorno al 1890 si orientò verso la de- 
corazione, realizzando pitture allegoriche ed edi- 
ficanti (Bruxelles, Palais des Académies e Palais 
de Justice). Parallelamente, soprattutto nei dise- 
gni, sviluppò una ricerca d’intonazione intimista 
incentrata sulla presenza misteriosa e poetica de- 
gli oggetti (serie della Vita delle cose). Considera- 
to un precursore del simbolismo, fu maestro di F. 
Khnopff. 

Melli Roberto (Ferrara 1885 - Roma 1958) pittore 
e scultore italiano. A Roma dal 1910, passò da un 
iniziale plasticismo naturalistico (Ritratto di giovi- 
netta, 1909, Torino, Coll. Bistolfi), attraverso un 
ripensamento dell’opera di M. Rosso, a una pla- 
stica di pieni e vuoti che da un lato si apparenta al- 
le ricerche dinamiche futuriste e dall'altro mantie- 
ne al fondo preoccupazioni di tipo luministico (St- 
gnora con cappello nero, 1913, Roma. Gall. Naz. 
d'Arte Mod.). Nel dopoguerra. lasciata la scultura 
per la pittura, si avvicinò gradatamente, dopo un 
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periodo di recupero classicistico, a un tonalismo 
attento ai valori della luce e alle loro possibilità 
emozionali (Vaso con fiori, 1928; Mia moglie, 
1931, entrambi a Roma, Gall. Naz. d'Arte Mod.). 
Mellin Charles (Nancy 1600 ca - Roma 1649) pit- 
tore francese. Il suo linguaggio è caratterizzato da 
un classicismo pacato, con riflessi della corrente 
neoveneta, originati dall’avvicinamento a Roma 
alla pittura di N. Poussin. Grazie all'amicizia col 
Cavalier d'Arpino e col Domenichino ottenne 
l’incarico di decorare una cappella in San Luigi 
dei Francesi e l’importante commissione di un ci- 
clo di affreschi perduti nel coro della chiesa di 
Montecassino. Dal 1643 al 1647 soggiornò a Na- 
poli, dove la sua pittura esercitò un considerevole 
influsso sul Cavallino e su altri artisti napoletani. 
Mel’nikov Konstantin Stepanoviè (Mosca 1890- 
1974) architetto sovietico. Fu amico di El Lissit- 
skij e tra i principali protagonisti dell’Asnova (As- 
sociazione dei nuovi architetti). | circoli operai da 
lui progettati rappresentano la più concreta 
espressione degli ideali estetici e sociali del movi- 
mento costruttivista (circolo operaio per la fabbri- 
ca di gomma, Mosca, 1927; circolo operaio per i di- 
pendenti del comune, Rusakov, 1927). Il padiglio- 
ne sovietico per l’Esposizione di arti decorative di 
Parigi (1925) è considerato la sua opera migliore. 
Melone Altobello (Cremona 1490/91 - m. prima 
del 1543) pittore italiano. D’incerta formazione, 
esordì con opere che fondono spunti del Braman- 
tino e ricordi ferraresi in una sintesi audacemente 
personale (Pietà, Milano, Brera). I dipinti asse- 
gnabili al secondo decennio del Cinquecento (Ce- 
sare Borgia, Bergamo, Acc. Carrara; Trasfigura- 
zione, Budapest, Szépmiivészeti Muz.; Gli amanti, 
Dresda, Gemàildegal.) vedono precisarsi una sin- 
golare affinità stilistica con il Romanino. Nel 
1516-18 proseguì la decorazione della navata cen- 
trale del Duomo di Cremona, già avviata da B. 
Boccaccino e G.F. Bembo, affrescando sette Sto- 
rie di Cristo animate da una carica espressiva che 
trapassa in deformazione grottesca e in concitata 
esasperazione mimica. Imbevuto di cultura nordi- 
cizzante assimilata attraverso le stampe, M. si ri- 
vela qui esponente di punta delle tendenze anti- 
classiche affermatesi in quegli anni fra Cremona, 
Ferrara e Brescia. Le opere tarde, che pure docu- 
mentano una certa volontà di semplificazione for- 
male, confermano l’attenzione al Romanino e al 
suo brillante gusto cromatico d’ascendenza vene- 
ta (Andata a Emmaus, Londra, Nat. Gall.). 
Meloni Gino (Varese 1905 - Lissone, Milano, 
1989) pittore italiano. Studiò alla Scuola d’arte di 
Monza, dove insegnavano Arturo Martini, M. 
Marini e P. Semeghini. La sua prima pittura mo- 
stra ascendenze espressioniste, nei temi legati alla 
povera realtà della campagna lissonese; nel dopo- 
guerra tale espressionismo lirico ha trovato un più 
solido inquadramento in strutture formali neocu- 
biste e si è sviluppato per cicli, dalle donne del 
1946-50) (Figura seduta, 1946, Milano, Civ. Mus. 
d'Arte Cont.) ai galli (1947-53) caratterizzati dal 
recupero di una figurazione arcaicizzante, alle ve- 
dute veneziane di intensa accensione cromatica 
(1953-56). Dopo la parentesi informale dei pae- 


saggi, immagini e pitture dei secondi anni Cin- 
quanta (L’urto, 1956, Lissone, Gall. d'Arte Mod.), 
M. si è nuovamente volto a una figurazione libera 
e inventata, dove dettagli e parti di oggetti e per- 
sonaggi, talvolta appena accennati, rimandano al- 
la dimensione della memoria. 

Melotti Fausto (Rovereto, Trento, 1901 - Milano 
1986) scultore italiano. Partito da una figurazione 
novecentesca come l’amico L. Fontana, eseguì 
dapprima disegni (1932-33) e poi sculture richia- 
mandosi ai principi dell’astrattismo (Composizio- 
ne astratta, 1935, Torino, Gall. Civ. d'Arte Mad.; 
Scultura n. 15, Roma, Gall. Naz. d'Arte Mod; 
Scultura n. 17, Milano, Civ. Mus. d'Arte Cont.); il 
rigore astratto, basato su una ricerca di rapporti 
armonici alla quale non erano certo estranee la 
passione e la conoscenza della musica, non venne 
però mai a mortificare in senso purista l’acuta ten- 
sione lirica. Si dedicò intensamente anche alla ce- 
ramica, raggiungendo esiti di raffinatissima qua- 
lità (Lettera a Fontana, 1944, Milano, coll. priv.) e 
realizzò, già a partire dal 1931, la serie dei Teatri- 
ni in terracotta colorata e polimaterici (// sonno di 
Wotan, 1958, Trento, Mus. d'Arte Mod. e Cont.). 
La successiva, vastissima produzione di M. è stata 
sempre animata da una doppia, ma non contrad- 
dittoria tensione: da un lato verso la forma allusi- 
va, simbolica (L’autoritratto, 1962, Milano, coll. 
priv.; I suono del corno nella foresta, 1970, Mila- 
no, Coll. Mulas), dall’altro verso l’invenzione rit- 
mica e strutturale (A piombo, acciaio, 1968; Arte 
del contrappunto plastico n. 1, acciaio, 1970). 
Melozzo da Forlì M. degli Ambrosi detto (Forlì 
1438-94) pittore italiano. Fu seguace di Piero del- 
la Francesca, che studiò attentamente attraverso 
le opere di Urbino, dove probabilmente sog- 
giornò a lungo apprendendovi anche, attraverso 
Giusto di Gand, la lezione dei fiamminghi, e dove 
iniziò la sua carriera di pittore. Di Piero, di cui 
forse fu scolaro diretto, M. assimilò solo in parte 
l’astratta bellezza geometrica, preferendo forme 
decisamente caratterizzate, inquadrate in solenni 
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Trittico del «Giudizio 
universale» (1467): olio su 
tavola, cm 223 X305,5 
Danzica, Centralne 
Muzeum Morskie. 


impianti architettonici. La sua opera ha grande 
importanza negli sviluppi della pittura della se- 
conda metà del secolo nell'Italia centrale, e la sua 
figura ebbe parte di primo piano negli ambienti 
umanisti della corte pontificia, come testimoniano 
le sue imprese romane. Nel 1477, a Roma forse 
già da qualche anno, dipinse per la Biblioteca Va- 
ticana l'affresco con Sisto iv che nomina il Platina 
prefetto della Biblioteca Vaticana nello spazio mo- 
numentale di un marmoreo edificio classicheg- 
giante (ora staccato e conservato nella Pin.); nel 
1479-80 eseguì per l’abside dei Santi Apostoli a 
Roma un atfresco grandioso, poi staccato e 
smembrato, con l'Ascensione di Cristo (ora al 
Quirinale) circondata da Angeli musicanti (Pin. 
Vaticana), opera attentamente calibrata nei suoi 
effetti di scorci arditi. M. realizzò poi, con larga 
partecipazione di M. Palmezzano, gli affreschi 
della cupola nella Cappella del Tesoro della Basi- 
lica di Loreto (1484) dove, nell’effetto di spazio 
dilatato (accentuato dalle gamme cromatiche 
chiare e luminose), alla lezione di Piero si unisce 
quella dell’illusionismo prospettico del Mantegna 
della Camera degli sposi a Mantova; sempre con 
opera prevalente di aiuti sono gli affreschi della 
Cappella Feo in San Biagio a Forlì, distrutti du- 
rante l’ultima guerra. 

Melzi Francesco (Milano?, 1491/93 - Vaprio 
d'Adda, Milano, 1570 ca) pittore italiano. Di no- 
bili origini, fu amico e seguace di Leonardo a par- 
tire dal suo secondo soggiorno milanese, accom- 
pagnandolo a Roma (1513) e in Francia e dive- 
nendone l'erede (ciò gli permise di entrare in pos- 
sesso, alla sua morte, di molti suoi disegni e ma- 
noscritti). Nella sua produzione, problematica- 
mente ricostruita attorno a un unico dipinto fir- 
mato (Gentiluomo con pappagallo, 15512, Mila- 
no, Coll. Gallarati Scotti) e a un documentato Di- 
segno di vecchio (1516, Milano, Pin. Ambrosia- 
na), affiorano le invenzioni del maestro tradotte 
con uno spiccato gusto naturalistico (Vertunno e 
Pomona, Berlino, Staatl. Mus.). 


membrature gli elementi fondamentali di un’ar- 
chitettura; per gli ordini classici erano la colonna e 
la trabeazione; successivamente, divennero via via 
più numerose. 

Memling Hans (Seligenstadt 1435/40 - Bruges 
1494) pittore fiammingo di origine tedesca. Dopo 
un probabile soggiorno a Colonia (1455-60), du- 
rante il quale ebbe la possibilità di studiare le ope- 
re di S. Lochner, fu a Bruxelles allievo e collabo- 
ratore di R. Van der Weyden. Dopo la morte del 
maestro (1464), si stabilì a Bruges, dove trascorse 
il resto della vita dirigendo un'attivissima bottega. 
Dotato di straordinaria maestria tecnica ed eccel- 
lente compositore, riprese dalle opere di Van der 
Weyden numerosi motivi ed elementi formali, 
senza tuttavia condividerne la tensione drammati- 
ca; nello stesso tempo assimilò la lezione di J. Van 
Eyck, tanto che nella sua arte è stata riconosciuta, 
già a partire dai contemporanei, una sintesi armo- 
niosa, complessa e sommamente originale, delle 
conquiste dei grandi fondatori della pittura fiam- 
minga. Il suo stile brillante e misurato, lo splendo- 
re cromatico, la sicurezza di scansione spaziale 
delle composizioni appaiono già pienamente ma- 
turi nelle prime opere note e in particolare nel 
trittico del Giudizio universale (Danzica, Central- 
ne Muz. Morskie), datato 1467, per il fiorentino 
Angelo Tani, agente dei Medici a Bruges (l'opera, 
spedita per nave forse in Italia, fu trafugata dai 
pirati nel 1473 e portata a Danzica). Per Tomma- 
so Portinari dipinse invece le Scene della Passione 
(1470, Torino, Gall. Sabauda). Scarse sono le 
oscillazioni stilistiche successive e problematico 
risulta quindi ogni tentativo di ordinamento cro- 
nologico di numerose opere in relazione ai grandi 
trittici datati: quelli del Marrimonio mistico di san- 
ta Caterina e della Adorazione dei Magi (ambe- 
due 1479, Bruges, Sint Jahnshospitaal), quello di 
San Cristoforo (1484, Bruges, Groeningenmus.) e 
quello della Crocifissione (1491, Lubecca, Sankt- 
Annen Mus.). Oltre che nelle sontuose tavole 
d'altare, in numerose tenerissime immagini di 


Memmi 


762 


Madonna con il Bambino e nello straordinario 
dittico di Maarten Van Nieuwenhove (1487, Bru- 
ges, Sint Jahnshospitaal), l'arte di M. raggiunge i 
suoi vertici in opere di più intenso slancio devo- 
zionale: si ricordano la Discesa dalla croce e Le 
pie donne piangenti (Granada, Capilla Real); il 
Compianto su Cristo morto (Roma, Gall. Doria 
Pamphili); le vivacissime e affascinanti narrazioni 
di Le sette gioie di Maria (1480, Monaco, Alte 
Pin.) e le Storie di sant'Orsola nel Reliquiario de- 
dicato alla santa, forse l’opera più celebre del pit- 
tore (Bruges, Sint Jahnshospitaal); i ritratti, da 
quelli di Tommaso Portinari e della moglie Mad- 
dalena (New York, Metropolitan Mus.), commit- 
tenti anche del celebre piccolo trittico ora smem- 
brato tra gli Uffizi a Firenze e gli Staatl. Mus. di 
Berlino, all'Uomo con la moneta (Anversa, Mus. 
Royal des Beaux-Arts) a Willem Morcel e Barba- 
ra Van Vlaedenbergh (Bruxelles, Mus. Royaux 
des Beaux-Arts). In questi ultimi, in particolare, 
M. perfezionò lo schema del ritratto campito su 
uno sfondo di paesaggio, derivato da modelli ita- 
liani (Piero della Francesca, Filippo Lippi) ma che 
ebbe vasta diffusione e a sua volta forte influsso 
sulle opere di numerosi artisti italiani del primo 
Cinquecento. 

Memmi Lippo (Siena, notizie 1317-50) pittore 
italiano. Figlio di Memmo di Filippuccio, colla- 
borò col padre alla decorazione del Palazzo Pub- 
blico di San Gimignano, dove lasciò la sua prima 
opera firmata: la Maestà della Sala del Consiglio 
(1317). Si accostò presto a S. Martini, di cui era 
cognato, collaborando con lui in vari polittici (Pi- 
sa, Orvieto) e soprattutto nella Annunciazione 
agli Uffizi di Firenze (1333), della quale gli spet- 
tano i Santi laterali. Vasta è anche la sua produ- 
zione indipendente ( Trionfo di san Tommaso, Pi- 
sa, chiesa di Santa Caterina; Madonna, Siena, Pin. 
Naz.; Apostoli, New York, Metropolitan Mus. e 
Washington, Nat. Gall; Madonna e santi, Siena, 
Pin. Naz. proveniente dal chiostro di San Dome- 
nico; Madonna, Berlino, Staatl. Mus.; Madonna 
della Misericordia, Orvieto, Duomo). Piuttosto ri- 
petitivo nell’invenzione, talvolta legato a schemi 
frontali arcaizzanti, M. si distingue sempre per la 
grazia della presentazione, che traduce in termini 
più semplici, ma sempre delicatamente eleganti, 
l’aulico linguaggio cortese di S. Martini. 

Memmo di Filippuccio (notizie 1288-1324) pit- 
tore italiano. Formatosi a Siena nell’orbita di 
Duccio, fu forse aiuto di Giotto ad Assisi; lavorò a 
lungo a San Gimignano, nella Collegiata (1305), 
nella chiesa di San Pietro, in San Jacopo e nel Pa- 
lazzo Pubblico, dove eseguì un ciclo di carattere 
profano (nella torre). Rara è la sua produzione su 
tavola (dossale dal convento di Santa Chiara, San 
Gimignano, Pin; Madonna e santi, Oristano, Ve- 
scovado). Su una base duccesca, M. innesta la fon- 
damentale esperienza di Giotto, semplificando 
composizione e valori plastici con efficacia di nar- 
ratore. 

Mena Pedro de (Granada 1628 - Malaga 1688) 
scultore spagnolo. Allievo e collaboratore di A. 
Cano a Granada, si stabilì dal 1658 a Malaga la- 
vorando per il coro della Cattedrale. La sua ab- 


bondante produzione di sculture policrome, 
esclusivamente religiosa e di forte suggestione 
emotiva, è in gran parte costituita da varianti sui 
temi dell'Ecce homo e della Mater dolorosa; essa 
comprende alcuni capolavori in cui allo struggen- 
te patetismo si accompagna un severo controllo 
formale (Mater dolorosa, Madrid, Las Descalzas 
Reales). 

Mendelsohn Erich (Allenstein, odierna Olsztyn, 
1887 - San Francisco 1953) architetto tedesco. Na- 
to in Polonia, studiò architettura a Berlino, poi al- 
la Technische Hochschule di Monaco, dove fre- 
quentò il gruppo del Blaue Reiter. La sua prima 
opera è la cappella del cimitero ebraico della città 
natale (1911). Dal 1914 al 1917, anno in cui partì 
per la guerra, M. non realizzò architetture ma un 
solo progetto: Casa Becker a Chemnitz (1915). 
Nel 1919 espose una serie di disegni che, grazie 
anche a un numero unico dedicatogli l’anno suc- 
cessivo dalla rivista olandese «Wendingen», gli 
diede fama europea. Nel 1920 ebbe l'occasione di 
realizzare a Potsdam, per A. Einstein, una torre 
osservatorio per lo studio della deviazione dello 
spettro solare in base alla teoria della relatività. Il 
risultato è il capolavoro dell’architettura espres- 
sionista: un’unica forma plastica e potentemente 
espressiva. Nel 1921 e 1923 M. fu in Olanda, dove 
incontrò J.J. Oud. Nelle opere di questo periodo 
si attua il trapasso dall'esperienza espressionista a 
una metodologia costruttiva corrente di cui ven- 
gono tuttavia amplificati gli spunti plastici, cari- 
candone per esempio i chiaroscuri con l’uso di fa- 
sce orizzontali: cappellificio Steinberg, Hermann 
& Co. a Luckenwalde (1921-23), edificio del Ber- 
liner Tageblatt a Berlino (1921-23), setificio Wei- 
chmann a Gleiwitz (1922). Nel 1924 M. si recò ne- 
gli Stati Uniti, dove conobbe F.L. Wright; l’anno 
successivo fu invitato in Unione Sovietica. Con il 
1925 cominciò per M. un periodo di grande suc- 
cesso professionale. Gli venne affidato l’incarico 
di realizzare in varie città le sedi dei magazzini 
Schocken: a Norimberga (1926), a Stoccarda 
(1926-28), a Chemnitz (1928-29). Stimolato dal 
nuovo tema, egli rielaborò in modo personale e 


Erich Mendelsohn 
Progetto (1920)) per la torre osservatorio di Potsdam. 
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fortemente creativo le esperienze dei viaggi in 
Olanda e negli Stati Uniti; nacquero così i celebri 
volumi semplici di piani liberi sovrapposti, denun- 
ciati all’esterno dall’alternarsi di fasce piene e ve- 
trate. Nel 1928 realizzò a Berlino il cinema Uni- 
versum e il grande prisma rettangolare dei ma- 
gazzini Lafayette. Nel 1931 partecipò al concorso 
per il Palazzo dei Soviet a Mosca. Dello stesso an- 
no è un’altra opera di grande rilievo, il Columbu- 
shaus sulla Potsdamerplatz a Berlino: il tema del- 
l’edificio commerciale a molti piani e a pianta fles- 
sibile è risolto conferendo alla struttura in cemen- 
to armato, oltre all’ovvio ruolo statico, anche 
quello di riferimento per l’organizzazione dello 
spazio interno. Con l’avvento del nazismo M. la- 
sciò la Germania e divise la sua attività fra Londra 
e la Palestina (1933-41). Fra le opere di questo pe- 
riodo si ricordano la Casa Nimmu a Chalfont 
Saint-Giles (1933), il padiglione De la Warr a 
Bexhill-on-Sea (1934-35) e la Casa Cohen nel 
quartiere di Chelsea, a Londra (1935-36), tutte in 
collaborazione con S. Chermayeff. A partire dal 
1936 M. lavorò prevalentemente in Palestina, pro- 
gettando fra l’altro l’università ebraica e realiz- 
zando il centro medico Hadassah a Gerusalemme 
(1936-38). Nel 1941 si trasferì a New York e da lì, 
nel 1945, a San Francisco. Dedicò i suoi ultimi an- 
ni di lavoro soprattutto alla realizzazione di centri 
comunitari israelitici, partendo da una serie di di- 
segni immaginari di sinagoghe degli anni Trenta e 
sviluppando in modo particolare l'organismo in- 
terno a sale intercomunicanti. La vicenda di M. 
attraversa e interpreta l’intera storia dell’architet- 
tura tedesca contemporanea. Con l’adesione al- 
l’espressionismo, egli testimoniò la volontà cultu- 
rale rivoluzionaria tipica di quegli anni. La nasci- 
ta, e poi l'affermazione, del razionalismo coincise- 
ro con la scelta che egli, pur non aderendo mai al 
Bauhaus, fece di modi più concretamente profes- 
sionali. Quanto alle opere dell’ultimo periodo, in- 
fine, va detto che vi si vedono drammaticamente 
rispecchiati i limiti ideologici del razionalismo nel- 
la sua presunzione di porsi come «neutralmente 
scientifico». 

Mendieta Ana (L'Avana 1948 - New York 1985) 
artista statunitense di origine cubana. Emigrata 
negli Stati Uniti, trascorse un'infanzia difficile in 
istituti e orfanotrofi. Al periodo degli studi artisti- 
ci presso la lowa University risalgono le prime 
performances ispirate a temi femministi, docu- 
mentate fotograficamente, come Variazioni co- 
smetiche facciali (1972, in cui l'artista arriva anche 
a camuffarsi con barba e baffi), e Stupro (1973, 
un episodio di violenza ricostruito nel proprio ap- 
partamento alla presenza di spettatori). Dal 1973 
al 1977 ha realizzato la serie delle Silueras — legata 
alla ritualità e alla cultura afrocubana — ricreando 
il proprio profilo con fango, fiori, rami, muschio, 
fuoco, sangue sullo sfondo dell'ambiente natura- 
le, in una sorta di dialogo, primitivo e sensuale, tra 
il corpo femminile e la Terra. E morta prematura- 
mente e tragicamente, precipitando dalla l'inestra 
dell'appartamento che divideva col marito, lo 
scultore C. Andre. 

Mendini Alessandro (Milano 1931) architetto e 


designer italiano. Socio dello studio Nizzoli Asso- 
ciati fino al 1970), ha partecipato attivamente al di- 
battito teorico sul design in Italia come direttore 
delle riviste «Casabella» (1970-76), «Modo» (1977-81, 
da lui fondata) e «Domus» (1980-85). Negli anni 
Settanta e Ottanta, nel tentativo di riportare vita- 
lità e spontaneità nel campo del design recupe- 
rando il valore della decorazione e dell'artigiana- 
lità, ha sostenuto la diffusione dell’Anti-Design, 
promuovendo atteggiamenti come il «redesign» 
(poltrona Vasilij di M. Breuer, sedia Superleggera 
di G. Ponti e sedia Universale di J. Colombo, ridi- 
segnate per Alchimia nel 1978) e il «banal design» 
(poltrona Proust per Alchimia, 1978). Nel 1988 
col fratello Francesco ha aperto l'atelier Mendini 
e ha ripreso a occuparsi concretamente di archi- 
tettura: casa Alessi a Omegna (1988), Torre del 
Paradiso a Hiroshima (1989), Museo di Gronin- 
gen (1994), teatrino della Bicchieraia ad Arezzo 
(1997), casinò di Arosa (1997). 

Mengoni Fabio + Mangone, Fabio. 

Mengoni Giuseppe (Fontanelice, Bologna, 1829 - 
Milano 1877) ingegnere e architetto italiano. 
Dapprima attivo a Bologna, vinse nel 1861 il con- 
corso per la ristrutturazione dell’area intorno al 
Duomo di Milano. Del vasto progetto non venne 
realizzata che una parte: la galleria — passaggio di 
collegamento tra piazza del Duomoe piazza della 
Scala, coperta in vetro e tagliata obliquamente 
con geniale soluzione urbanistica — e la serie con- 
tinua di portici sul lato nord di piazza del Duomo, 
per far posto ai quali fu abbattuto un notevole iso- 
lato quattrocentesco, il Coperto dei Figini. Per la 
magniloquenza dell'impianto e per l’eclettismo 
dei partiti stilistici, l’opera fu aspramente criticata 
da personalità illustri come C. Cattaneo e C. Boi- 
to: ma ebbe per l'epoca un grande significato di 
modernizzazione, ed esercitò una decisiva in- 
fluenza sulla trasformazione della Milano di fine 
secolo. Tra le altre realizzazioni di M. si ricordano 
la sede della Cassa di Risparmio a Bologna (1868- 
76), nello stile del Quattrocento lombardo-emi- 
liano, e il mercato centrale di San Lorenzo a Fi- 
renze (1870)-74), con strutture in ferro. 

Mengozzi Colonna Gerolamo (Ferrara 1688 - 
Venezia 1772) pittore italiano. Educato da A. 

Ferrari e F. Scala nella tradizione emiliana della 
pittura prospettica e architettonica (0 di quadra- 

tura), si stabili intorno al 1720) a Venezia, dove ini- 

ziò una lunga collaborazione con G.B. Tiepolo: il 

loro binomio costituì uno dei migliori esempi di 

simbiosi tra quadrature e figurazioni, tanto gradi- 
ta al gusto settecentesco, e diede notevoli frutti 

nelle chiese degli Scalzi e di San Geremia a Vene- 

zia, nella Villa Contarini di Mira e nelle scenogra- 

fiche decorazioni di Palazzo Labia sempre a Ve- 

nezia. Collaborò anche con G.D. Tiepolo nella 

chiesa dei Santi Faustino e Giovita a Brescia e 

con M. Franceschini in San Francesco a Torino: 

infine, fu attivo come scenografo per i teatri di 

Venezia, valendosi della collaborazione del figlio 

Agostino. 

Mengs Anton Raphael (Aussig, Boemia, 1728 - 

Roma 1779) pittore e teorico tedesco. Suo primo 

maestro fu il padre Ismael, pittore e miniatore a 
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Dresda, presso la corte di Augusto il di Sassonia, 
che nel 1741 lo mandò a Roma, dove M. com- 
pletò la sua formazione studiando l’antichità e la 
pittura dei grandi maestri italiani, soprattutto 
Raffaello. Dopo un breve ritorno a Dresda, dove 
iniziò la sua attività di pittore, fu di nuovo in Ita- 
lia: prima a Venezia, poi definitivamente a Roma. 
Qui assunse una posizione di rilievo nella defini- 
zione degli orientamenti neoclassici, stimolato an- 
che dai legami di amicizia e dall’intenso scambio 
culturale con J.J. Winckelmann, a Roma dal 1755. 
M. diffuse i nuovi ideali attraverso l’insegnamen- 
to all'Accademia Capitolina (dal 1754), e diede 
loro forma col programmatico affresco del Par- 
naso, terminato nel 1761 nella volta della galleria 
di Villa Albani, dichiaratamente ispirato all’ana- 
logo soggetto raffaellesco e ai principi di Winckel- 
mann. Nel 1762 vennero pubblicati a Zurigo i 
Pensieri sulla bellezza (edizione italiana Parma, 
1780), la sua più impegnativa opera teorica sui 
principi dell’antico e nuovo classicismo. L'attività 
di teorico e quella di pittore (gli affreschi per la 
chiesa di Sant'Eusebio a Roma, 1757-58, e per il 
Palazzo Reale di Madrid, eseguiti nei due sog- 
giorni del 1761-71 e del 1774-77, nonché | ritratti, 
richiestissimi dalla società internazionale delle 
corti europee, tra i quali spiccano per intensità gli 
autoritratti e il Ritratto di Winckelmann, 1761-62, 
New York, Metropolitan Mus.) gli assicurarono 
grande fama presso i contemporanei e procuraro- 
no vasta diffusione alle sue teorie. 

menhir >» megalite. 

Menna Filiberto (Salerno 1926 - Roma 1989) sto- 
rico e critico d’arte italiano. Nei suoi studi di arte 
contemporanea — a partire dai saggi Mondrian 
(1962) e Profezia di una società estetica (1968) — le 
ricerche sulle arti visive si intrecciano a quelle sul- 
l'architettura, il design e il teatro. Tra le sue pub- 
blicazioni - Prampolini (1967), La regola e il caso. 
Architettura e società (1970), Critica della critica 
(1980), // progetto moderno dell'arte (1988) — spic- 
ca La linca analitica dell'arte moderna (1975): una 
lettura dell’arte contemporanea, da G. Seurat al 
concettualismo, basata sull’indagine dei nessi in- 
tercorrenti tra idea, esecuzione e opera. Ha inse- 
gnato Istituzioni di storia dell’arte all’Università 
di Roma ed è stato direttore della rivista «Figu- 
re». 

mensola elemento architettonico di varia forma, 
poco sporgente da un muro, che serve a sostenere 
travi e cornici. 

Mentessi Giuseppe (Ferrara 1857 - Milano 1931) 
pittore italiano. Frequentò l'Accademia di Parma 
(1872-76) e quella di Brera (1877-81), dove nel 
1880 iniziò l’attività di insegnante che continuò 
tutta la vita. Si dedicò inizialmente soprattutto al- 
la pittura di paesaggio. La sua notorietà ebbe ini- 
zio alla Triennale di Milano del 1891 con Ora tri- 
ste (1890, Milano, Biblioteca Ambrosiana), cui se- 
guirono altre opere (Panem nostrum quotidia- 
num, 1894, Ferrara, Mus. dell'Ottocento) che ne 
fecero un autentico esponente della pittura di 
ispirazione sociale e umanitaria, vicina, anche nel- 
la tecnica, a esperienze del divisionismo lombar- 
do. Fra le sue opere migliori si ricorda il tritti- 


co Gloria (1901, Roma, Gall. Naz. d’ Arte Mod.). 
Menzel Adolf von (Breslavia 181 5 - Berlino 1905) 
pittore tedesco. Autodidatta, iniziò come illustra- 
tore nello studio del padre litografo (Storia di Fe- 
derico il Grande di F. Kugler). Dedicatosi alla pit- 
tura, fu uno dei primi e maggiori rappresentanti 
del realismo tedesco, elaborando temi Bieder- 
meier (La camera del balcone, 1845, Berlino, Na- 
tionalgal.) con stile originale e ricco di luminosità. 
Attento alle istanze democratiche, nel 1848 parte- 
cipò alla rivoluzione, cui rese omaggio con il di- 
pinto // funerale pubblico delle vittime della rivo- 
luzione del marzo 1848 (1848, Amburgo, Kun- 
sthalle). Dal 1865 fu professore all’ Accademia di 
Berlino; nel 1867 e 1868 soggiornò a Parigi dove 
conobbe l’impressionismo: qui dipinse Un pome- 
riggio nel giardino delle Truleries (1867, Dresda, 
Gemiildegal.), esempio estremo delle sue qualità 
di realista. In seguito espresse il suo entusiasmo 
per il «mondo ciclopico dell'ingegneria moder- 
na», interessandosi, fra i primi in Germania, alle 
tematiche del lavoro industriale (Fonderia, 1875, 
Berlino, Nationalgal.) con una pittura illustrativa 
e d'effetto. 

Menzio Francesco (Tempio Pausania, Sassari, 
1899 - Torino 1979) pittore italiano. Nel 1912 si 
trasferì a Torino. Dopo una fase iniziale di attività 
vicina ai modi del novecentismo, scoprì (in occa- 
sione di un viaggio a Parigi nel 1928) la pittura im- 
pressionista e fauve. Ritornato a Torino, nel 1929 
aderì al Gruppo dei Sei. La sua pittura intimista e 
aristocratica, dalle frequenti inflessioni elegiache, 
si appoggia a un cromatismo ora smagliante, ora 
attenuato, con diretti riferimenti all'opera di Mo- 
digliani, Matisse, Van Dongen (Ritratto in blu, 
1928 ca, Milano, Civ. Mus. d'Arte Cont.; Nudo 
con frutta, 1931, Torino, Coll. Menzio). 

Meo da Siena (inizi delsec. xiv) pittore italiano. 
Seguace di Duccio di Buoninsegna, risulta attivo 
a Perugia sin dal 1319 (polittico dal convento di 
Montelabate, polittico dalla chiesa di San Dome- 
nico e Madonna col Bambino, tutti a Perugia, 
Gall. Naz. dell'Umbria): il suo stile, solitamente 
duro e calligrafico, rivela talvolta qualche incli- 
nazione a un plasticismo di derivazione fiorenti- 
na. 

Meo del Caprina o da Caprino, Amedeo di Fran- 
cesco 0 A. da Settignano detto (Settignano, Fi- 
renze, 1430-1501) architetto italiano. Apparte- 
nente a una famiglia di scultori, fu seguace di L.B. 
Alberti e, con B. Pontelli e Giuliano da Sangallo, 
tra | primi diffusori del gusto fiorentino a Roma, 
dove partecipò con altri architetti ai lavori di Pa- 
lazzo Venezia e di Santa Maria del Popolo. Chia- 
mato a Torino, vi eresse il Duomo (1491-98), una 
delle poche manifestazioni di architettura rinasci- 
mentale in Piemonte, notevole per le forme so- 
brie e compassate. 

Mercati Venturino (notizie 1467-80) miniatore 
italiano. Milanese, fu a lungo attivo a Siena e 
Monteoliveto (Antifonari di Monteoliveto, Chiusi, 
Mus. del Duomo) e poi di nuovo in Lombardia 
(Graduale di Ercole 1 d’ Este, Modena, Biblioteca 
Estense). E un tipico rappresentante del gusto 
tardogotico lombardo. 
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mercato dell’arte termine che indica le diverse 
forme di commercio delle opere d’arte, stretta- 
mente legate agli sviluppi del + collezionismo. La 
più antica forma di m. dell'a. va ricercata nella 
vendita pubblica (asta), in uso presso i romani, di 
bottini di guerra comprendenti, fra l’altro, anche 
oggetti artistici. Il termine «asta» derivò dalla con- 
suetudine di infiggere nel terreno, là dove si svol- 
geva la vendita, una lancia (hasta), per significare 
che il mercato avveniva con la garanzia della pub- 
blica autorità (sub hasta). Le aste, assai popolari 
nell'antica Roma, si svolgevano nella via Sacra e 
sotto i portici del Saepta Julia nel Foro. L’incre- 
mento del collezionismo verificatosi a Roma do- 
po la conquista della Grecia (sec. 1 a.C.) diede un 
notevole impulso al m. dell’a.; accanto alla figura 
del banditore d’asta comparvero quelle dell’e- 
sperto, dell’importatore d’arte, del mediatore. Al- 
la «moda» del collezionismo si accompagnò, spe- 
cie nei primi secoli dell’impero, la tendenza a in- 
vestire denaro in oggetti artistici, col proposito di 
rivenderli in momenti di impreviste difficoltà eco- 
nomiche. Entrato in crisi in Occidente con il crol- 
lo dell'impero romano e con le invasioni barbari- 
che del sec. v, il m. dell'a. sopravvisse per lungo 
tempo solo nello splendore delle corti bizantine e 
orientali, che mercanti per lo più ebrei rifornivano 
di oreficerie, avori e stoffe preziose. Con la ripre- 
sa economica dell'Occidente dopo il Mille, ogget- 
ti d'arte cominciarono ad apparire anche nelle fie- 
re, grandi mercati all’aperto che, a partire dal sec. 
xIl, avevano luogo presso i santuari e nelle grandi 
città in occasione di feste religiose. Fiere famose 
erano quelle di Saint-Denis, Saint-Lazare e Saint- 
Germain a Parigi, di Lipsia in Germania, di Pado- 
va, Bologna, Pavia, Senigallia, Parma e Mantova 
in Italia. Nel sec. xiv la nuova prosperità econo- 
mica ebbe tra i suoi effetti la ripresa delle vendite 
all’asta e favorì l'acquisto diretto di opere presso 
le botteghe degli artisti. A partire dal sec. xvi, nel- 
le fiere periodiche trovarono posto anche i dipin- 
ti; i Bassano esposero nel Veneto, B.E. Murillo a 
Cadice e a Siviglia; a Venezia, davanti alla chiesa 
di San Rocco, il 16 agosto si potevano comprare 
quadri di G. Zais e del Canaletto. Ma accanto al 
fenomeno delle fiere rimase a lungo vivo, sulla 
spinta del nuovo collezionismo rinascimentale, il 
rapporto committente-artista. Fin dalla seconda 
metà del Quattrocento fece la sua comparsa una 
nuova figura, quella del mercante d’arte. Con il 
ditfondersi del collezionismo il m. dell’a. si era fat- 
to più ricco di contrattazioni; i frequenti sposta- 
menti degli oggetti da una collezione all'altra, da 
un paese all’altro, avevano determinato il sorgere 
della speculazione sull’arte. Nel 1540), la corpora- 
zione degli artisti di Anversa organizzò nel cortile 
della Borsa la prima mostra mercato di oggetti 
d’arte e dipinti contemporanei; mostre analoghe 
furono organizzate da altre associazioni del gene- 
re e anche da singoli artisti (+ mostre ed esposi- 
zioni d’arte). L'interesse commerciale per le cose 
d’arte era ormai molto accentuato; Londra, Ro- 
ma, Firenze, Venezia, Parigi, Basilea, Augusta, 
Norimberga furono, tra il Cinquecento e il Sei- 
cento, i maggiori centri di raccolta e di smista- 


mento. Nel Seicento ebbero luogo a Parigi le pri- 
me esposizioni pubbliche degli artisti della Reale 
Accademia; a esse fecero seguito quelle di altre 
accademie e scuole europee. Fu a Londra, nel 
corso del Settecento, che gli antiquari si organiz- 
zarono in sedi fisse; si formarono le prime case 
d’asta (Millington, Christie's, Sotheby's), che ef- 
fettuavano vendite con cadenze regolari. A_Pari- 
gi, accanto alle vendite pubbliche, alle esposizioni 
ecc., nacque un mercato delle curiosità, dedicato 
al collezionismo più modesto: qualcosa di simile 
all’odierno «mercato delle pulci» che, dislocato 
dapprima attorno al Pont Neuf, poi anche nel cor- 
tile del Louvre, richiamava un vastissimo pubbli- 
co. La rivoluzione interruppe, in Francia, questo 
tipo di attività e l’ultima vendita pubblica del se- 
colo — quella dei beni della corona, tenutasi a Ver- 
sailles nel 1792 —- determinò, con l'importante flus- 
so di oggetti d’arte dalla Francia all’Inghilterra, il 
passaggio a quest’ultima del primato nel campo 
del m. dell'a. La rivoluzione favorì anche in altri 
paesi d'Europa la soppressione degli ordini reli- 
giosi e quindi la mobilitazione di un enorme patri- 
monio ecclesiastico di opere d’arte e arredi, feno- 
meno che proseguì per tutto l’Ottocento alimen- 
tando un m. dell'a. in continua crescita, in coinci- 
denza con la progressiva affermazione economica 
e culturale della borghesia, divenuta ormai, dopo 
la decadenza dell’aristocrazia, la principale prota- 
gonista degli acquisti e degli scambi di opere d’ar- 
te. Un'ulteriore espansione del m. si registrò nella 
seconda metà del sec. xIXx con l'istituzione delle 
grandi raccolte pubbliche nelle maggiori città eu- 
ropee. Nel corso del secolo esposizioni, mostre 
mercato, vendite all’asta, negozi di antiquari, atti- 
vità di mercanti, mediatori e importatori contri- 
buirono a creare e disperdere grandi collezioni e 
decisero o favorirono sia il ritorno alla moda di 
oggetti artistici del passato, sia l'evoluzione del 
gusto espressa dai gruppi d'avanguardia (come i 
preraffaelliti, gli impressionisti, i simbolisti). Dagli 
anni Ottanta dell'Ottocento un ruolo decisivo nel 
m. dell’a. fu assunto dal sistema delle gallerie pri- 
vate, che si imposero lentamente come il princi- 
pale circuito di diffusione e vendita delle opere 
d’arte in virtù dell’intraprendenza di alcuni mer- 
canti-galleristi, spesso anche editori di libri d’arte, 
grandi innovatori sul piano delle scelte artistiche e 
delle strategie commerciali grazie alla capacità di 
scoprire talenti e tendenze in anticipo sulle richie- 
ste del mercato, alla pratica dei contratti in esclu- 
siva con gli artisti, al controllo monopolistico del- 
la loro produzione, all’organizzazione di mostre 
personali negli spazi della galleria. A Parigi spic- 
cano le figure di P. + Durand-Ruel, il principale 
gallerista degli impressionisti, A.+ Vollard, mer- 
cante di Cézanne, Gauguin, dei fauves, di Matisse 
e Picasso, e quelle di J. e G. Bernheim-Jeune e 
D.-H. + Kahnweiler, promotore del cubismo. In 
Germania, oltre a P. + Cassirer, il principale mer- 
cante di V. Van Gogh, alla Gall. Tannhauser di 
Monaco, che lanciò il Blaue Reiter. e al mercante 
Gurlitt di Berlino, va ricordato, sempre a Berlino, 
H. + Walden, critico e collezionista, fondatore 
della Gall. Der Sturm (1912), centro dell’espres- 
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Il sistema dell’arte contemporanea: dal mercato allo star system? 


Dalla seconda metà del Novecento, le istituzioni 
pubbliche che fino ad allora avevano dominato il 
mercato dell'arte hanno ceduto il campo a nuovi at- 
tori che hanno dato vita a un sistema sfaccettato e 
imprevedibile, più soggetto all’emotività e alle mode 
che alle tradizionali leggi della domanda e dell'of- 
ferta. L'allargamento dei soggetti coinvolti ha coin- 
ciso con la «democratizzazione» dell’arte e con la 
fine dell’unicità dell’opera, sostituita dalla sua ripro- 
ducibilità in serie, così come aveva teorizzato fin 
dagli anni Trenta del Novecento il filosofo Walter 
Benjamin. Andy Warhol, il padre della pop art, è 
stato il primo a iniziare il pubblico al consumo fetici- 
stico di opere non più stimabili in termini di abilità 
tecnica, ma trasformate, come ha osservato Jean 
Baudrillard, in «soggetti letteralmente superstiziosi, 
nel senso che non hanno più niente a che fare con 
una natura sublime dell’arte e non rispondono più a 
una credenza profonda nell'arte, ma ne perpetuano 
comunque la superstizione in tutte le sue forme». 

Con il venir meno dei tradizionali criteri di giudizio 
basati sulla qualità tecnica, e quindi controllabili sui 
parametri dettati dalle accademie o da coloro che vi 
si ribellavano stabilendone di alternativi, la valuta- 
zione della produzione artistica, in particolar modo 
di quella contemporanea, ha cominciato a dipende- 
re da strategie di mercato via via sempre più raffi- 
nate facendo progressivamente prevalere sul valo- 
re intrinseco dell'opera il valore aggiunto derivante 
dal suo creatore, dal suo critico-sponsor, dal museo 
in cui viene esposta o dal collezionista che l'acqui- 
sta. Le quotazioni di pittori come l’afro-americano 
Jean-Michel Basquiat, morto per overdose, del 
graffitista Keith Haring, morto di Aids, o di Jeff 
Koons, compagno di una pomostar eletta a musa e 
modella, sono salite in misura proporzionale alle 
provocazioni o al mito che gli artisti hanno saputo 
creare intorno a sé, come teorizzato dallo stesso 
Koons secondo il quale, in un mondo dove tutto è 
basato sul denaro, ciò che fa un'opera d'arte è il 
suo prezzo. Anche il lavoro teorico di alcuni critici è 
un fattore fondamentale nel costruire l'«effetto no- 
torietà» su cui sempre più si basa il valore di mer- 
cato. Fattore non certo nuovo, se si pensa al ruolo 
avuto da alcuni intellettuali nella fortuna dei gruppi 
d'avanguardia della prima metà del Novecento 
(valga per tutti il caso di Breton e dei surrealisti), ma 
che dalla seconda metà del secolo è diventato 
sempre più rilevante in quanto il critico ha assunto 
una più marcata funzione di promotore e manager. 
Negli anni Settanta, G. Celant ha imposto l'arte ita- 
liana all'attenzione del mondo aggregando una se- 
rie di artisti sotto l'etichetta di «arte povera». Con un 
impatto mass mediatico ancora più dirompente il 
critico A. Bonito Oliva ha «inventato» la Transavan- 
guardia che, in un momento di empasse dell'arte 
concettuale, sfruttava abilmente il diffuso desiderio 
di ritorno ai colori, alla manualità esecutiva e alla fi- 


sionismo. Nel primo dopoguerra le più importan- 
ti gallerie parigine furono quelle dei fratelli L. e P. 
Rosenberg (nel 1940) quest'ultimo si trasferirà a 
New York). In Italia, mercato e collezionismo si 
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gurazione. Anche le grandi mostre internazionali, 
come la Biennale di Venezia e Documenta di Kas- 
sel, nelle ultime edizioni del Novecento sono ap- 
parse manifestazioni sempre più spesso «firmate» 
da un curatore di grido, che conferisce all'esposi- 
zione lo stesso plusvalore della «griffe» di un gran- 
de stilista. 

Un soggetto che, dal secondo Novecento, esercita 
un crescente condizionamento sul mercato sono i 
grandi musei di arte contemporanea, alcuni dei 
quali, sostenuti da fondi pubblici e privati, giocano 
un ruolo fondamentale nel consacrare artisti emer- 
genti determinandone così anche il successo eco- 
nomico. Il fenomeno si è ingigantito dagli anni Ot- 
tanta con il proliferare di nuove sedi dedicate all’ar- 
te contemporanea: ex stabilimenti industriali ricon- 
vertiti in ambienti espositivi, spettacolari Kunsthal- 
len e musei-monumento (quali il Guggenheim di 
Bilbao). Spesso privi di collezioni permanenti, que- 
sti nuovi musei hanno offerto i loro spazi ai giovani 
artisti avviati così a una precoce «istituzionalizza- 
zione». Nei 1987 il Whitney Mus. of American Art di 
New York ha dedicato una retrospettiva alla trenta- 
treenne artista statunitense Cindy Sherman, i cui 
Untitled Film Stills nel 1997 sono stati acquistati dal 
Mus. of Modern Art per oltre un milione di dollari. 
Sebbene la provenienza da un'illustre collezione 
sia sempre stata un fattore importante nella valuta- 
zione economica di un’opera, nel nuovo sistema il 
«marchio di qualità» è dato anche dal semplice 
passaggio in uno di questi «musei vuoti». Analoga- 
mente la grande mostra Magiciens de la Terre, or- 
ganizzata nel 1998 al Centre G. Pompidou di Pari- 
gi, ha catapultato sul mercato il fenomeno dell’arte 
africana contemporanea, fino ad allora del tutto 
ignorato, creando ex novo un filone collezionistico 
fatto immediatamente oggetto di speculazione gra- 
zie al prestigio del museo. 

Fra i soggetti più aggressivi del mercato, vanno an- 
noverate le case d'asta, trasformatesi, a partire dal- 
l'ultimo decennio del Novecento, da semplici me- 
diatrici di vendite in committenti capaci di condizio- 
nare il gusto. La loro presenza sul mercato ha via 
via contratto lo spazio tradizionalmente riservato al- 
le gallerie nel loro ruolo di scoperta e promozione 
dei nuovi talenti. In quest'ottica va letto il nuovo sti- 
le con cui vengono organizzate le anteprime di 
vendita, sempre più simili a mostre internazionali. 
L'evento che ha definitivamente affermato questo 
inedito ruolo delle case d'asta è stato nel 1998 a 
Londra la vendita presso Christie's della collezione 
del tycoon della pubblicità Charles Saatchi, dinami- 
co e agguerrito protagonista della scena artistica 
londinese e internazionale degli anni Novanta. Do- 
po aver individuato un gruppo di giovani artisti (i 
cosiddetti Young British Artists: + vBa), Saatchi li ha 
raccolti sotto la sua prestigiosa «etichetta», solleci- 
tando la curiosità della stampa e del pubblico attra- 


organizzarono a Milano (Gall. Pesaro per gli arti- 
sti di Novecento, Gall. del Milione dei fratelli 
Ghiringhelli per gli astrattisti-concretisti dal 1930) 
e a Roma (Casa d’arte Bragaglia, Gall. La Come- 


verso iniziative sensazionalistiche (come la mo- 
stra Sensation del 1997, che ha lanciato artisti 
come Damien Hirst, Marc Quinn, Richard Billin- 
gham) e scatenando una febbre collezionistica 
che ha fatto impennare le quotazioni. L'iniziativa 
di Christie's è stata percepita come una nuova 
strategia di marketing per consentire anche agli 
«amateurs» esclusi dal circuito delle gallerie di 
entrare nel gotha del collezionismo dando loro la 
possibilità di acquistare insieme all'opera anche 
un marchio. 

Dopo il boom economico degli anni Sessanta, 
un ulteriore inedito soggetto ha acquisito un ruo- 
lo di rilievo nel concorrere alla definizione del 
prezzo delle opere sul mercato: i mass media, 
ovvero riviste specializzate, televisione, stampa 
quotidiana, indispensabili come cassa di riso- 
nanza al continuo proliferare delle «avanguar- 
die» e alla visibilità dei cosiddetti «eventi» come 
le grandi mostre e i premi internazionali divenuti 
fenomeni di moda. Senza i media, il «Prize sy- 
stem», il sistema di premi internazionali come il 
Turner Prize (presentato in una sua edizione dal- 
la rock star Madonna), it The Vincent o l’Hugo 
Boss, legati a sponsorizzazioni del settore della 
moda, della pubblicità, dell'imprenditoria ram- 
pante e d'immagine, non sarebbe diventato uno 
dei grandi protagonisti del mercato dell’arte. Con 
il sistema dei premi l'artista assurge a personag- 
gio «pubblico» e si garantisce l'accesso a presti- 
giose collezioni private e mostre internazionali. 
A questo punto le case d'asta possono specula- 
re sul valore aggiunto della notorietà per elevate 
aggiudicazioni. E il caso dell'inglese Tracey 
Emin, che nel 1999 ha partecipato al Turner Pri- 
ze con una installazione costituita da un letto 
sfatto intorno al quale erano sparsi suoi indu- 
menti ed effetti personali; l’opera non ha vinto il 
premio, ma lo «scandalo» da essa suscitato ha 
avuto larga eco di stampa fino all'acquisto per 
450 milioni di sterline da parte del già ricordato 
pubblicitario e collezionista Saatchi. 

Anche se interessa soprattutto la produzione 
contemporanea, il fenomeno della spettacolariz- 
zazione dell’arte tende a spostarsi cronologica- 
mente all'indietro, investendo anche il Novecen- 
to storico. Se in passato per far fibrillare le quota- 
zioni di V. Van Gogh bastava un periodo econo- 
mico particolarmente florido (come gli anni Ot- 
tanta) unito al mito di un pittore maledetto, oggi 
anche i protagonisti «storici» del Novecento, da 
P. Picasso a L. Fontana, sono oggetto di strate- 
gie tese a orientare il mercato, nelle quali il siste- 
ma dei grandi musei, coadiuvato da curatori di 
grido e mass media, affianca quello delle case 
d'asta, utilizzando lo stesso circuito di pubblica- 
zioni, retrospettive e iniziative promozionali che 
tanta parte gioca nel lancio degli emergenti 


ta). Nel secondo dopoguerra, l'egemonia passò a 
New York con le gallerie di P. Guggenheim (Art 
of this Century, 1942-46), Betty Parsons (dal 
1947), Sidney Janis (dal 1948), specializzate nel- 
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l’espressionismo astratto; di Martha Jackson, 
Ileana Sonnabend e Leo Castelli, sostenitori della 
poparte delle neoavanguardie. Accanto alle gal- 
lerie va segnalata la crescente importanza delle 
case d’asta, soprattutto dagli anni Venti (fino alla 
crisi del 1929) e poi dagli anni Ottanta del Nove- 
cento, spesso protagoniste di vere e proprie stra- 
tegie speculative sfocianti in quotazioni record. 
Dagli anni Sessanta si sono imposte le fiere d’arte 
annuali, tra cui spiccano quelle di Colonia (dal 
1967), Basilea (dal 1970), Torino, Milano e Bolo- 
gna, che abbinano le dinamiche del mercato a una 
struttura espositiva tipica delle grandi mostre in- 
ternazionali, con il coinvolgimento di un vasto 
pubblico. Dalla metà degli anni Novanta, con la 
diffusione di Internet, la rete si è affermata come 
ulteriore canale per la commercializzazione delle 
opere d’arte, acquistabili on line attraverso i siti 
delle maggiori case d’arte e alcuni siti specializza- 
ti come ArtNet ed Eyestorm. 
Ma più che le trasformazioni nelle strutture di 
vendita, appaiono decisivi nel Novecento i cam- 
biamenti nelle motivazioni d'acquisto, con una 
forte prevalenza dell'interesse speculativo sugli 
aspetti edonistici 0 di rappresentanza (pur sem- 
pre presenti) del collezionismo. In questo quadro 
rientra la spinta, già delineatasi negli ultimi de- 
cenni dell'Ottocento, alla conquista di nuovi seg- 
menti del mercato attraverso l’organizzazione di 
mostre «di tendenza», sostenute da teorici e criti- 
ci dai connotati sempre più manageriali e indiriz- 
zate a un pubblico limitato ma culturalmente pre- 
parato considerato come nuova potenziale clien- 
tela. Si possono leggere anche in questa chiave 
tutte quelle manifestazioni di traumatico distacco 
dal sistema consolidato di produzione e circola- 
zione delle opere d’arte inaugurate da G. Courbet 
con il Padiglione del realismo (1855): dalle mostre 
degli impressionisti ai Salons des Indépendants e 
d'Automne in Francia alle secessioni in Germa- 
nia e Austria, alle esposizioni dei futuristi in Italia, 
fino a fenomeni come gli happenings nella New 
York degli anni Sessanta del Novecento. Non è 
certo possibile spiegare lo sviluppo dell’arte con- 
temporanea, e di quella d'avanguardia in partico- 
lare, riducendolo a una questione di conquista del 
mercato: il valore artistico e l’importanza cultura- 
le del futurismo, per es., non sono per nulla smi- 
nuiti dal fatto che i suoi membri abbiano messo in 
atto vere e proprie strategie commerciali per af- 
fermarsi. E d'altronde incontrovertibile che, nel 
corso del sec. xIx e poi sempre più manifestamen- 
te nel xx, il progressivo spostamento d’equilibrio 
tra le idee di «arte da vedere» e «arte da vendere» 
a vantaggio di quest’ultima non faccia che rispec- 
chiare lo status di merce, ancorché molto speciale 
per le particolarità della sua produzione di plus- 
valore, conquistato dall'opera d’arte (o a essa im- 
posto da un sistema di libero mercato). A ciò si 
associa la moltiplicazione dei pubblici —- dunque 
dei mercati e delle tipologie dei clienti — diventata 
tipica del sistema dell’arte contemporanea: essa 
rispecchia una società estremamente diversificata, 
per cultura e per censo, nella quale convivono cir- 
cuiti artistici diversi per soddisfare tutte le possi- 
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bili richieste: da un lato, l'aggiornamento conti- 
nuo e la ricerca costante della novità da parte di 
molti artisti mirano a circuiti e mercati d'élite 
(musei pubblici, fondazioni, collezioni private); 
dall'altro, una produzione artistica più convenzio- 
nale si rivolge a strati di pubblico con ridotte pos- 
sibilità economiche; la televisione, in quest’ultimo 
caso, tende ad affiancare, attraverso televendite e 
aste, i più tradizionali canali delle gallerie e delle 
case d'asta. 

Merello Rubaldo (Isolato 1872 - Santa Margheri- 
ta Ligure, Genova, 1922) pittore italiano. Si 
formò nell'ambiente genovese decadentista e li- 
berty, accanto a pittori e letterati, ma rimase so- 
stanzialmente un artista solitario. Nel 1904 si tra- 
sferì nella riviera di Levante, in località Ruta sul 
Monte, e qui trascorse il resto della sua vita. Nei 
suoi primi paesaggi M. risente l’influenza di P. 
Nomellini (La scogliera, 1906 ca, Roma, Gall. 
Naz. d'Arte Mod.), ma da questo artista si rese 
poi sempre più indipendente, abbandonando an- 
che la tecnica divisionista per approfondire lo stu- 
dio della natura, che interpretò con sentimento 
panico e con una variazione intensa di rossi e vio- 
letti (Mareggiata, 1914 ca, Genova, Gall. d'Arte 
Mod.) su una dominante di blu (Scalinata al con- 
vento di San Fruttuoso, 192() ca, Novara, Gall. 
d'Arte Mod.). 

Merian Matthius il Vecchio (Basilea 1593 - 
Bad Schwalbach 1650) incisore tedesco di origi- 
ne svizzera. Svolse attività di incisore ed editore 
a Francoforte, dove dal 1642 pubblicò la 7opo- 
graphia Germaniac, un ‘opera in numerosi vo- 
lumi con più di 2000 incisioni di vedute e piante 
di città. Illustrò anche libri di emblemi e di im- 
prese. 

merlo rialzo in muratura collocato a intervalli re- 
golari a coronamento di un muro perimetrale, 
specie in un'opera difensiva; il m. può essere di 
forma quadrata, ed è allora detto guelfo, 0 a coda 
di rondine, ed è detto ghibellino. 

Merlo Carlo Giuseppe (Milano?, 1690-1761) ar- 
chitetto italiano. Fu uno dei protagonisti dell’ar- 
chitettura milanese del tempo, partecipando an- 
che con proposte e progetti, dal 1732, alle discus- 
sioni per la facciata del Duomo. Le sue opere, 
nelle quali applicò le più recenti conoscenze del- 
l'epoca in campo matematico (scalone di Palazzo 
Litta, Arese; cupola del Santuario di Rho, 1757- 
58), sono caratterizzate da un pacato razionali- 
smo, frutto della sua cultura illuministica (Santua- 
rio di San Bernardino alle Ossa, 1732-50); Villa Pere- 
go a Cremnago, 1740) ca). 

Mérode, Maestro di + Maestro di Flémalle. 
merovingia, arte termine con cui si designa la 
produzione artistica che ha caratterizzato le re- 
gioni occupate dalla dinastia franca dei merovingi 
dalla fine del sec. v alla metà dell'vin. Delle rea- 
lizzazioni architettoniche di epoca m. sopravvivo- 
no oggi solo poche chiese (Saint-Pierre a Vienne, 
sec. vi Saint-Eusice a Selles-sur-Cher, ricostruita 
in epoca romanica; Saint-Oyand a Grenoble, sec. 
vi, oggi cripta di Saint-Laurant, sec. x1) e più nu- 
merosi esempi di architettura battesimale e fune- 
raria, che attestano un notevole eclettismo stilisti- 


co, uno spiccato gusto per il decorativismo e, so- 
prattutto, la sopravvivenza della tradizione arti- 
stica del basso-Impero. Si ricordano, in particola- 
re, il Battistero di Saint-Jean e l'«ipogeo delle Du- 
ne» (entrambi del sec. vii) a Poitiers e le «cripte» 
di Jouarre, abbazia fondata intorno al 630 nella 
vallata della Marna, in un momento in cui l’archi- 
tettura conventuale aveva trovato nuovo slancio 
per l’apostolato del monaco irlandese Colomba- 
no: fra le varie cripte di Jouarre, quella di Saint- 
Paul accoglie, oltre a pregevolissimi capitelli del- 

l'epoca, i celebri sarcofagi di Teodechilde, Agil- 
berto e Aghilberta. Dei paramenti musivi e pitto- 
rici che rivestivano internamente questi edifici 
non restano oggi che descrizioni scritte e rari re- 
perti archeologici. La scultura monumentale e fu- 
neraria, anch'essa manifestamente collegata al- 
l’arte gallo-romana, costituisce un ricco repertorio 
di motivi ornamentali zoomorfi e geometrizzanti 
spesso ispirati (balaustre di Saint-Denis) all’orefi- 
ceria coeva, caratterizzata a sua volta da una no- 
tevole eterogeneità stilistica e da un vivo senso 
del colore grazie alla combinazione di oro e pietre 
dure (soprattutto granati) o paste vitree colorate 
(calice e patena di Gourdon, sec. vi, Parigi, Bi- 
bliothèque Nat.; cofanetto-reliquiario di Teuderi- 
go, sec. vii, Saint-Maurice d'Agaune; spada di 
Childerico, fine sec. v, Parigi, Cabinet des Medail- 
les). Ampiamente diffuse erano anche le tecniche 
della filigrana e dello sbalzo. Parallelamente, 
un’intensa attività miniatoria si svolgeva negli 
«scriptoria» dei monasteri, in particolare quelli di 
Luxeuil e di Corbie. Numerose sono le testimo- 
nianze della fervida fantasia decorativa degli 
ignoti artisti, che combinavano il gusto per l’orna- 
mentazione astratta e zoomorfa della miniatura 
insulare (Inghilterra e Irlanda) con le attitudini fi- 
gurative dei maestri italiani (Sacramentario di pa- 
pa Gelasio, 750 ca, Biblioteca Vaticana; Com- 
mentario all’Eptateuco di sant'Agostino e Sacra- 
mentario di Gellone, entrambi del sec. vm, Parigi, 
Bibliothèque Nat.). 

Meryon Charles (Parigi 1821 - Charenton 1868) 
incisore francese. Arruolato da giovane in marina 
e appassionato viaggiatore, trasse dalla natura 
esotica numerosi disegni (Nuova Zelanda, Auck- 
land, Granaio degli indigeni della Nuova Zelan- 
da, Granai indigeni a Akaroa, Parigi, Cabinet des 
Estampes). Si dedicò anche all’incisione e apprese 
la tecnica dell'acquaforte da E. Bléry. Famose le 

sue vedute di Parigi, tecnicamente perfette e do- 

tate di grande fascino evocativo (// Petit Pont, 
1850; Rue de Chantres, 1862). 

Merz Mario (Milano 1925) artista italiano. Stu- 

dente di medicina a Torino, militante di Giustizia 

e Libertà durante la seconda guerra mondiale, 

imprigionato per la sua attività politica, iniziò a 

dipingere da autodidatta nei primi anni Cinquan- 

ta, realizzando opere di grande forza materica. A 

metà degli anni Sessanta perforava la superficie 

delle tele con tubi al neon, a simboleggiare un'in- 

fusione di energia, e sperimentava i primi assem- 

blages tridimensionali. Dal 1967 il suo lavoro è ri- 

feribile all'ambito dell’arte povera: nel 1968 ha 

realizzato il primo /g/00, una struttura — sigla e ar- 
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chetipo al tempo stesso — divenuta poi tipica della 
sua produzione e proposta in diverse varianti (ri- 
coperta di cera, creta, vetri o rami o percorsa da 
tubi e scritte al neon). Dal 1970 ha adottato come 
modulo per installazioni e sculture la formula ma- 
tematica di Fibonacci (una progressione numerica 
in cui ogni elemento è la somma dei due antece- 
denti e la cui proiezione nello spazio è una spira- 
le), assunta come espressione della crescita orga- 
nica: spesso realizzata col neon, la serie numerica 
si snoda su pareti, igloo e installazioni varie (tavo- 
li, fascine, pile di giornali). Negli anni Ottanta M. 
è tornato alla figurazione, eseguendo immagini di 
animali arcaici su tele non incorniciate di grandi 
dimensioni, poi incorporate nelle installazioni. 
Merz Marisa (Torino 1931) scultrice italiana. Tra 
gli esponenti dell’arte povera, nel 1966 allestì nel- 
la propria abitazione una spettacolare Scultura vi- 
vente in strisce d'alluminio, a sottolineare la rela- 
zione tradizionalmente femminile con lo spazio 
domestico, nucleo centrale della sua opera. Dalla 
fine degli anni Sessanta ha realizzato delicate 
composizioni a maglia in filo di rame o nylon, 
esposte a parete o installate in esterni (Bca, 1968, 
dedicata alla figlia). Negli anni Settanta la sua at- 
tività è continuata, spesso a fianco del marito Ma- 
rio M., con una produzione di opere in rame, car- 
ta incerata e paraffina; nel decennio I ha 
avviato la serie delle testine in cera e terracotta 
policroma (presentate alla Biennale di Venezia 
del 1988). 
Mesa Juan de (Cordova 15$3 - Siviglia 1627) scul- 
tore spagnolo. Allievo di JM. Montafiés a Sivi- 
glia, lavorò nella sua bottega per 14 anni. Nelle 
sue opere (che spesso furono confuse con quelle 
del maestro) interpretò l'intenso clima religioso 
controriformistico, ora con esasperata drammati- 
cità, ora con contenuto pietismo. Fra i suoi celebri 
rilievi si ricordano il Cristo dell'Amore (1618, Sivi- 
glia, chiesa del Salvador) e il drammatico Cristo in 
agonia (1622, Guipùzcoa, San Pietro di Vergara). 
Mesdag Hendrik Willem (Groningen 1831 - 
L'Aia 1915) pittore olandese. Dedicatosi tardi al- 
la pittura (1866), lu allievo a Bruxelles di W. Roe- 
lofs che, reduce da un soggiorno nella colonia ar- 
tistica di Barbizon, lo stimolò a dipingere dal ve- 
ro, a contatto con la natura. Nel 1869 si stabilì al- 
Aia e cominciò a dipingere il mare di Schevenin- 
gen in varie condizioni atmosferiche (Barca sulla 
spiaggia a Scheveningen, 1874, Amsterdam, Rijks- 
mus.), diventando ben presto famoso per le sue 
marine, realizzate a olio e all’acquerello. La sua 
concezione del paesaggio e la sua pittura evocati- 
va ne fecero uno dei maggiori esponenti della 
Scuola dell'+ Aia. Tra le sue opere più celebri, il 
Panorama Mesdag, enorme veduta di Schevenin- 
gen (m 1,20x 14) alla quale collaborarono nume- 
rosi artisti della Scuola dell'Aia. 
Mesens Edouard-Léon-Théodore (Bruxelles 
1903 - Londra 1971) pittore belga. Musicista, 
compositore e pocta, maturò i suoi interessi per le 
arti visive in seguito all'incontro con M. Duchamp 
e F. Picabia a Parigi nel 1921. Affermatosi come 
figura di spicco del surrealismo belga, diresse a 
lungo, con R. Penrose, la londinese Loncion Gall. 


(dal suo trasferimento a Londra nel 1938 fino agli 
anni Cinquanta, con un breve intermezzo durante 
la seconda guerra mondiale) e il relativo «Lon- 
don Bulletin», che ebbero un ruolo essenziale nel- 
la divulgazione del verbo surrealista in Inghilter- 
ra. Nei suoi collages, risalenti agli anni Venti, 
adottò il principio di K. Schwitters dell’assem- 
blaggio di materiali «trovati», con effetti di spiaz- 
zante ironia cari al conterraneo Magritte: negli 
anni Sessanta ne sviluppò una variante con inser- 
zioni cromatiche squillanti (Movimento immobile 
1, 1960, Londra, Tate Gall.). 

mesopotamica, arte termine designante le cul- 
ture artistiche che si svilupparono in Mesopota- 
mia. Nel vasto e fertile «paese dei due fiumi» si 
avvicendarono la civiltà dei sumeri, degli assiri, 
dei babilonesi e in parte quella dei persiani, per 
un ciclo che abbracciò più di tre millenni. Le ma- 
nifestazioni artistiche di queste civiltà furono qua- 
si sempre legate al rituale religioso, mettendo for- 
temente l'accento sulla condizione di assoluta di- 
pendenza degli uomini dagli dei; tuttavia, non 
mancano tentativi di rappresentare aspetti della 
realtà fisica e della vita quotidiana. 

Le prime società urbane, con centri a Samarra, 
Ninive e Tell Hassùunah, si formarono tra il 3500 e 
il 3000 a.C. ca in piccoli villaggi preistorici nell’al- 
ta valle mesopotamica. Documenti di questa ci- 
viltà sono vasi in ceramica dipinti con motivi ani- 
mali trasfigurati in eleganti soggetti decorativi, 
molto vicini a quelli coevi di Susa in Iran. Nella 
parte meridionale del paese la cultura cosiddetta 
di el-Ubaid testimonia una rapida evoluzione, so- 
prattutto nelle strutture edilizie: l’uso del mattone 
d'argilla seccato al sole in luogo delle canne e dei 
materiali, come la pietra e il legno, difficilmente 
reperibili in pianura, permise l'erezione di edifici 
di un certo impegno, con mura a contrafforti dal- 
Ia duplice funzione strutturale ed estetica (tempio 
di Tepe Gawra e di Eridu). 

m PERIODO PROTOSTORICO (Iv millennio a.C.). Con 
il sorgere, a opera dei sumeri, delle città-stato me- 
ridionali e con lo straordinario incremento cultu- 
rale che seguì (invenzione della scrittura), iniziò lo 
sviluppo dell’arte figurativa nella scultura, nel ri- 
lievo, nella glittica. Di quest'epoca sono anche i 
primi esempi di architettura monumentale reli- 
giosa, fin dall’inizio espressione della concezione 
mesopotamica secondo la quale la città appartie- 
ne a una divinità, al cui servizio soltanto la comu- 
nità può prosperare. Il Tempio Bianco di Uruk 
(attuale Warka), dedicato ad Anu, dio del cielo, 
testimonia la grandiosità dell’architettura di que- 
sta fase. Costituito da una cella con contrafforti e 
nicchie, imbiancato a calce all’esterno, il tempio è 
eretto su una piattaforma artificiale alta m 15 ca: 
vi si accede tramite una lunga scalinata. Accanto 
al Tempio Bianco sorge quello dedicato a Inanna. 
la madre degli dei, con un cortile e un portico a 
colonne e semicolonne rivestite da mosaici a rom- 
bi e triangoli, ottenuti inserendo nell'intonaco co- 
ni d’argilla cotta con la testata colorata. Il tempio 
assume probabilmente, nel tessuto urbano. fun- 
zioni direzionali: la sua elevazione sul livello del 
terreno è l'in d'ora una struttura canonica per tut- 
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ti i santuari mesopotamici, e trova la sua espres- 
sione più significativa nel tempio-torre o z/qqu- 
rat. Questa sorta di montagna sacra rappresenta 
la terra, in cui si concentrano tutte le forze miste- 
riose della vita e in cui si manifesta il potere divi- 
no, e la sua erezione rappresenta la comunicazio- 
ne tra il mondo umano e quello delle divinità. At- 
traverso le varie culture della Mesopotamia, dai 
sumeriagli assiri, lo schema della ziqgurat è ripe- 
tuto in innumerevoli esemplari strutturalmente si- 
mili, articolati su vari piani, con un tempio alla ba- 
se e uno alla sommità. Nel campo dell’arte figura- 
tiva sono pervenuti documenti (oggi conservati al 
Mus. dell’Iraq a Baghdad) di estrema chiarezza 
plastica: un grande vaso rituale d’alabastro con ri- 
lievi di viva resa naturalistica, dove però ogni ele- 
mento della decorazione riflette anche il significa- 
to simbolico del rituale che descrive; e la testa di 
una statua polimaterica, probabilmente della dea 
Inanna, proveniente da Uruk. Il volto della dea, 
in gesso alabastrino, è descritto con straordinaria 
sensibilità, che doveva essere accentuata dal colo- 
rismo del materiale, poiché le sopracciglia erano 
probabilmente in lapislazzuli e i capelli erano ri- 
coperti da una lamina d'oro o di rame finemente 
incisa. In questo periodo apparvero anche, in 
coincidenza con l’invenzione della scrittura, i pri- 
mi sigilli a cilindretto con vivaci scene di sacrificio, 
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1 Vaso rituale di Warka (periodo 
protostorico) da Uruk. Baghdad, 
Musco dell'Iraq. 

2 Caprone rampante in oro e 
lapislazzuli (periodo paleosumerico). 
Londra, British Museum. 

3-4 «Oranti»: statuette in marmo 
(periodo paleosumerico) da 
Eshnumna. Baghdad, Museo 
dell'Iraq. 

S «Divinità»: testa in gesso alabastrino 
(periodo protostorico) da Uruk. 

6 Testa in bronzo (periodo accudico) 
da Ninive. Baghdad, Musco dell'Iraq. 


di cacce, di battaglie: esempi iniziali di un’arte che 
conobbe in seguito un’eccezionale fioritura, sullo 
sfondo di una società ricchissima (soprattutto gra- 
zie all'attività commerciale, che fra l’altro metteva 
a disposizione materie prime pregiate). Alla fine 
del periodo predinastico compare, nel rilievo su 
vasi di pietra, il tema del combattimento tra ani- 
mali (leoni che attaccano tori), in cui sì esprime 
una cupa visione del mondo come campo di bat- 
taglia di forze opposte (numerosi gli oggetti di 
questo tipo rinvenuti a Uruk), e il motivo di Gil- 
gamesh, l’uomo «signore degli animali», il leggen- 
dario re di Uruk divenuto protagonista di un ciclo 
di poemi epici sumerici (si veda, per es., una tazza 
proveniente da Tell Agrab). 

BM PERIODO PALFOSUMERICO 0 ANTICO-DINASTICO 
(3000-2340) a.C. ca). Il costituirsi di una società 
pianificata su basi religiose (dove tutti lavorano al 
servizio del dio, adempiendo ai compiti loro asse- 
gnati, e dove sia i mezzi sia il lavoro sono effctti- 
vamente collettivizzati) determinò il carattere del- 
la nuova architettura. Il tempio è sempre più il 
centro economico oltre che religioso delle città; gli 
sono annessi magazzini, stanze di lavoro per arti- 
giani, forni per il pane e uffici amministrativi. Soli- 
tamente il tempio è a pianta rettangolare, ma ne 
esiste uno, quello di Khaftigiah, a pianta ovale; 
elemento fisso dell’edificio è la corte, cui si accede 
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7 Ziqqurat di Ur (periodo int 
neosnmnerico). 

8 «Stendardo di Ur» (part., periodo 
paleostunerico). Londra, British 
Muscuim. 
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9 «Gudea 1»: statua in diorite (periodo 
neosumerico), da Lagash. Parigi, Louvre. 


10 Particolare di un dipinto murale nel palazzo di 
Zimrilim (periodo Isin-Larsa) a Mari. 

11 Rilievo con scena di caccia dal palazzo Nord 
di Assurbanipal a Ninive (periodo neoassiro). 
Londra, British Museu. 

12 «L'eroe Gilgamesh»: rilievo in alabastro 

(sec. vin a.C.) dal palazzo di Dur Sharrukin a 
Khorsdbîd. Parigi, Louvre. 

13 La porta di Ishtar (periodo neobabilonese) da 
Babilonia, ricostruzione. Berlino, Staatliche 
Muscen. 


mesopotamica, arte 


attraverso un ingresso monumentale fiancheggia- 
to da due torri e con imponente gradinata. Nel 
campo delle arti figurative è di grande interesse il 
gruppo di statuette di divinità e di oranti prove- 
nienti da Eshnunna, odierna Tell Asmar (Bagh- 
dad, Mus. dell'Iraq). Queste figure, che presenta- 
no schematismi convenzionali, sono basate su una 
forma astratta, conchiusa e tridimensionale; gli ie- 
ratici occhi sbarrati, dalle palpebre grandi e arro- 
tondate, esprimono adorazione e grande dignità. 
La fase più tarda dell’arte protodinastica produsse 
capolavori quali la testa di toro con barba in oro e 
lapislazzuli, fissata a un’arpa, o il caprone ram- 
pante, pure in oro e lapislazzuli (ambedue a Lon- 
dra, British Mus.). Espressione del livello artistico 
di questa fase sono anche le raffigurazioni di ani- 
mali in rame, quali i leoni da el-Ubaid, con lingua 
di diaspro rosso e occhi intarsiati, e il grande pan- 
nello con aquila a testa leonina e due cerbiatti in 
posizione araldica, pure conservati al British Mus. 
di Londra. Le incisioni su sigilli sono caratterizza- 
te dal cosiddetto stile di broccato che, per una sor- 
ta di horror vacui, aspira a una campitura piena 
della superficie, con motivi figurativi che s’intrec- 
ciano e si ripetono ritmicamente. Notevoli i rilievi 
su lastre di pietra (stele del re Eannatum, Parigi, 
Louvre) e gli intarsi di conchiglie e lapislazzuli su 
supporto di bitume (stendardo di Ur, Londra, Bri- 
tish Mus.). Le tombe reali di Ur, con la loro stupe- 
facente ricchezza di suppellettili, testimoniano il 
potere e l’opulenza della corte, e il livello di qua- 
lità raggiunto dall'artigianato sumerico. 

BL PERIODO ACCADICO (2340-2230 a.C. ca). Alla ci- 
viltà sumerica, diffusasi dal golfo Persico alla Si- 
ria, subentrò l'affermazione dell'elemento semiti- 
co proveniente da nord-ovest, che tentò una pri- 
ma unificazione politica della vasta regione meso- 
potamica. Mirando a rafforzare i legami tra il re e 
I suoi sudditi, Sargon e successori imposero la de- 
vozione alla persona del sovrano, che divenne il 
fulcro dello stato. Tale nuovo concetto di regalità 
si esprime anche nelle arti figurative, di cui ci sono 
rimasti documenti che ribaltano e negano la tradi- 
zione sumerica. La testa bronzea da Ninive (Ba- 
ghdad, Mus. dell'Iraq) è un ritratto dai lineamen- 
ti nobili e regali; il piglio imperioso e virile non fa 
leva su valori trascendenti e divini ma esalta la 
realtà fisica e la dignità umana del personaggio. 
Anche i rilievi sulle stele rappresentano le vittorie 
del re e non quelle del dio (stele di Naràmsin, Pa- 
rigi, Louvre, notevolissima per l’unità della com- 
posizione e la sinteticità della narrazione). Il do- 
minio accadico fu abbattuto dai gutei, che regna- 
rono dal 2180 al 2125 a.C. ca ma non lasciarono 
tracce nelle arti figurative e nell'edilizia. A_loro 
volta essi furono espulsi dagli stati meridionali 
sotto la guida di Uruk e Ur. 

B PERIODO NEOSUMERICO (2230-2006 a.C.) E PALEO- 
BABILONESE (20)30)-1595 a.C. ca). Con l'avvento 
della cosiddetta i dinastia di Ur l’attività artistica 
si espresse essenzialmente nel campo dell’archi- 
tettura religiosa. Ne è esempio la grandiosa ziq- 
qurat di Ur, racchiusa entro un cortile e concepita 
su due piani, con tre scalinate che raggiungono il 
primo piano e la scalinata centrale che si sviluppa 
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fino al secondo. La statuaria recupera il senso del- 
la pietà religiosa del periodo protodinastico; in- 
fatti il nutrito numero di statue di Gudea, gover- 
natore di Lagash, hanno il valore di una preghiera 
e di un voto ufficiale. Scolpite in diorite, rifinite 
con straordinaria perfezione, esse colpiscono per 
la precisione del modellato e il trattamento lumi- 
nistico del materiale: notevoli alcuni esemplari 
conservati al Louvre di Parigi (una testa; una sta- 
tua stante, purtroppo acefala, e una seduta) e al 
British Mus. di Londra (statua). Si impongono al- 
l’attenzione, per ricchezza e varietà dei materiali 
impiegati, oreficeria e gioielleria; esemplari, in 
questo senso, i corredi di Ur. 

B PERIODO DI ISIN-LARSA (2025-1763 a.C.). Alla ca- 
duta della i dinastia di Ur successe questo perio- 
do, denominato così dalle due città rivali, prota- 
goniste nella lotta per l'egemonia. I resti architet- 
tonici più interessanti appartengono alle rovine di 
Mari, sull’Eufrate, città che prima della distruzio- 
ne da parte di Hammurapi aveva raggiunto il 
massimo della potenza e della prosperità. Essi 
consistono soprattutto in un palazzo reale di una 
grandezza senza precedenti, decorato con splen- 
dide pitture murali, fornito di impianti domestici 
perfezionati e di archivi diplomatici ed economici. 
La scultura di questa fase ritrae figure maschili 
che rappresentano per lo più condottieri locali 
(particolarmente interessanti quelle di Mari); di 
questo periodo sono anche le rozze figure in pie- 
tra gessosa di una dea dall’abito a balze pieghet- 
tate, e i rilievi in terracotta policroma, che veniva- 
no replicati a stampo in piccole dimensioni e di- 
stribuiti in gran numero per gli altari domestici. 
Sotto Hammurapi (1792-50 a.C.) venne unificato 
nuovamente il paese e Babilonia acquistò quella 
importanza centrale che doveva durare per secoli. 
Un nuovo spirito pervade i pochi monumenti su- 
perstiti di questo periodo: la scultura ha un carat- 
tere ibrido dovuto al confluire, non sempre risol- 
to, di opposti stili, ma si esprime tuttavia con una 
straordinaria vivacità. Si veda per es. la testa in 
granito nero (Parigi, Louvre) ritenuta ritratto di 
Hammurapi, con un volto di intensità quasi im- 
pressionistica. Rimangono bei vasi di pietra deco- 
rati con figure di animali, e frammenti della deco- 
razione pittorica del palazzo dei re di Mari, con 
composizioni di soggetto mitologico, scene di 
guerra e di offerte rituali. 

m PERIODO CAssira (1595-1160 a.C. ca). Questo pe- 
riodo fu negativo per l'arte perché i conllitti et 
ci portarono alla frantumazione degli stili e di 
tradizione locale. Fra i vari popoli, alcuni (gi 
senti fra Asia Anteriore e Mesopotamia ge! IU 
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ressante, tuttavia, a Uruk un tempio con statue di 
divinità maschili e femminili, ottenute in mattoni 
crudi modellati e integrati con la struttura archi- 
tettonica nei recessi dell'esterno del tempio; tale 
tecnica, che non ha precedenti. sarà nuovamente 
usata nei rilievi dipinti neobabilonesi quasi 1000 
anni dopo. Caratteristici del periodo cassita sono i 
kilurru, pietre di confine scolpite per lo più con 
figure di divinità. La corte cassita, detentrice di 
enormi ricchezze, coltiva inoltre una grande pas- 
sione per l'oro e i materiali preziosi. 

B PERIODO MEDIO-ASSIRO (1365-932 a.C. ca). For- 
matosi uno stato indipendente assiro nella secon- 
da metà del sec. xiv a.C., apparvero le prime ma- 
nifestazioni d’arte propriamente assira, caratteriz- 
zate in primo luogo dal notevole divario fra gli og- 
getti destinati al culto e quelli d'uso profano. Se 
nei primi si hanno iconografie interessanti ma del 
tutto stereotipate, i secondi sì manifestano come 
l’espressione più originale della creatività assira. 
In questa fase una interessante forma d’arte è co- 
stituita dai sigilli, che si segnalano per la grande 
freschezza e originalità della rappresentazione, in 
forte contrasto con la povertà della glittica cassita 
contemporanea; essi esaltano la bellezza della vita 
animale, conferendo aspetto estremamente natu- 
rale anche agli esseri fantastici. 

B PERIODO NEOASSIRO (932 ca - 612 a.C.). L'impe- 
gno guerresco di questo periodo storico si traduce 
in campo figurativo nella realizzazione di rilievi 
narrativi dove il re è raffigurato nel suo ruolo di 
soldato impegnato in una guerra perenne e senza 
tregua. Tali rilievi non si trovano nei templi ma 
sugli ortostati delle mura interne dei palazzi reali. 
Queste narrazioni storiche, ora scolpite su pietra 
o su bronzo (porte di Balawat di Salmanassar tI), 
ora tradotte in pitture parietali, iniziano con i ri- 
lievi (conservati soprattutto ma non esclusiva- 
mente al British Mus. di Londra) di Assurnasirpal 
ua Nimrud. Tra i temi ricorrenti: la guerra, rap- 
presentata con dovizia di sanguinosi dettagli, e la 
caccia; le scene, fittamente popolate da uomini e 
animali immersi in paesaggi convenzionali, acqui- 
stano gradualmente un senso spaziale nuovo, pre- 
ludio alla più tarda pratica di porre figure e scene 
su livelli diversi. Tra le capitali dove sorgevano i 
palazzi reali la più nota è Khorsabad, capitale di 
Sargon n: entro la città circondata da mura si tro- 
vava la cittadella a sua volta fortificata, compren- 
dente il palazzo, un tempio e una ziggurat. Impo- 
nenti figure di tori alati e di geni in forma umana 
stavano a guardia delle porte d'accesso, con f'un- 
zione apotropaica. La rigidità delle opere dell’'e- 
poca di Sargon 11, con la statica raffigurazione clel- 
la potenza del re, viene superata nei rilievi di Sen- 
nacherib a Ninive, dove gli artisti sono soprattutto 
preoccupati dal problema di ottenere una chiara 
disposizione topografica delle figure, ognuna nel 
proprio campo d'azione. L'arte assira raggiunge 
la perfezione nei rilievi dell'età di Assurbanipal 
(Sardanapalo), a Ninive: famose le scene di caccia 
al leone conservate al British Mus. cli Londra (ma 
altre importanti lastre sono al Louvre di Parigi). I 
secc. ix e vili a.C., inoltre. sono stati definiti «I se- 
coli dell’avorio», per la ricchezza e raffinatezza di 


temi, stili e tecniche e per l'abbondanza di oggetti 
prodotti in tale materiale, soprattutto nella capi- 
tale Nimrud. 

B PERIODO NEOBABILONESE (612-539 a.C.). Dopo la 
caduta di Ninive (612 a.C.) si verifica nel sud una 
breve rinascita che ha lasciato pochi documenti 
ma una memoria leggendaria nel campo dell'ar- 
chitettura e della decorazione architettonica. Il 
periodo vide un'intensa attività edilizia, sia a Ba- 
bilonia sia a Ur: mura, palazzi, templi, e la zigqu- 
rat che passò alla storia come torre di Babele. Gli 
scarsi segni rimasti di queste opere sono tuttavia 
significativi della loro struttura monumentale e 
del gusto decorativo che ne ispirava il rivestimen- 
to a piastrelle smaltate policrome a rilievo. Con 
queste piastrelle, riproducenti immagini simboli- 
che stilizzate, sono rivestite la stanza del trono di 
Nabucodonosor e la cosiddetta porta di Ishtar (ri- 
costruite negli Staatl. Mus. di Berlino): quest’ulti- 
ma costituiva l'imponente accesso a un viale de- 
stinato a processioni religiose. 

messapici, vasi termine convenzionale desi- 
gnante la produzione vascolare, dapprima «sub- 
geometrica» e poi «geometrica», dei messapi. uno 
dei tre gruppi etnico-culturali (insieme a dauni e 
peucezi) che occupavano l'antica Apulia (l'area 
di insediamento dei messapi corrispondeva all’at- 
tuale penisola Salentina). Questa classe ceramica 
copre un periodo che va dal sec. vir alla prima 
metà del n a.C. (Messapico 1, secc. vil-vi a.C.; 
Messapico n. fine sec. vi-sec. v a.C.; Messapico III, 
sec. Iv a.C.; Messapico Iv, fine sec. iv-prima metà 
sec. lr a.C.). durante il quale la cultura messapica 
venne in contatto con i greci di Taranto mutuan- 
done l’uso del tornio veloce e anche le forme va- 
scolari. Oltre alla caratteristica anforetta chiama- 
ta «trozzella» con alti manici angolosi decorati da 
rotelle («trozze» nel dialetto locale odierno), il re- 
pertorio delle forme, abbastanza limitato. com- 
prende anche il cratere, lo skyphos e il kdlathos. 
La decorazione dipinta è sia monocroma (nero) 
sia bicroma (nero e rosso sullo sfondo chiaro del- 
la parete del vaso). I motivi geometrici divengono 
sempre più rari e ripetitivi soprattutto nella pro- 
duzione più recente. I v.m. sono ampiamente do- 
cumentati nelle collezioni di vari musei (soprat- 
tutto Bari, Lecce, Napoli e Taranto). 

Messel Alfred (Darmstadt 1853 - Berlino 1909) 
ingegnere tedesco. La sua opera, in gran parte an- 
cora legata al linguaggio eclettico, presenta solu- 
zioni tipologiche di notevole interesse, che antici- 
pano alcuni temi del funzionalismo. In particolare 
nei magazzini Wertheim a Berlino (1896-1904). la 
ricerca della massima luminosità porta M. a crea- 
re pareti interamente vetrate. intelaiate tra snelli 
pilastri di pietra, e cavedi che mostrano come in 
sezione la struttura dell’edificio. 

Messerschmidt Franz Xaver (Wiesensteig 1736 
- Bratislava 1783) scultore tedesco. Autore di bu- 
sti-ritratto per la corte viennese, influenzati dal- 
l’arte di G.R. Donner. è noto soprattutto per una 
serie di 69 Teste di carattere (ne rimangono 49 a 
Vienna. Barockmus.): si tratta di studi di fisiono- 
mie improntati a una esasperata indagine delle in- 
clinazioni dell'animo, modellati a partire dal 1770. 


Messina 


pittura metafisica 
1L«Le muse inquietanti» (1917-18) di 


G. de Chirico: olio su tela, com 97 X66. Milano, coll. priv. 
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2 «Il gentiluomo ubriaco» 


(1916) di C. Carrà: olio su tela, cm 60x45. Milano, coll. priv. 3 «Natura morta» (1918) di G. Morandi: olio su tela, 


cam 28x54. Milano, coll. priv. 


Messina Francesco (Linguaglossa, Catania, 1900) 
- Milano 1995) scultore italiano. Si formò nella 
bottega di un marmista a Genova e frequentando 
i musei di tutta Europa. La solidità del mestiere 
gli permise di adeguarsi ai vari modelli prescelti: 
dal vigore muscolare del Pugilatore (1929, Torino, 
Gall. Civ. d'Arte Mod.) alla grazia donatelliana 
del Nuotatore sulla spiaggia (1930, Roma, Gall. 
Naz. d'Arte Mod.); dai ritratti (Marussig, 1929, 
Vienna, Gal. des Kunsthistorisches Mus.; Bac- 
chelli, 1932, Roma, Gall. Naz. d'Arte Mod.) alle 
figure di donna, dapprima rese in un’opulenza al- 
la Maillol (Eva, 1946 e 1949, Venezia, Gall. Inter- 
naz. d'Arte Mod. Ca' Pesaro), poi con modernità 
acerba e provocante (7re Grazie, 1959: Beatrice, 
1959, Dallas, Texas, South Methodist University). 
Fra le opere si ricordano, inoltre, la serie dei ca- 
valli (Cavallo morente, 1966, Roma, Palazzo della 
RAI) e il monumento di Pio x1 (1963, Roma, San 
Pietro). 

mestica nella preparazione delle tele per la pittu- 
raa olio è lo strato di colore e colla che si distende 
sopra l’+ imprimitura. 

Mestroviè Ivan (Vrpolje 1883 - South Bend, In- 
diana, 1962) scultore iugoslavo. Studiò (1901-04) 
all'Accademia di Vienna; a Parigi, nel 1907-08, 
frequentò E.- A. Bourdelle, A. Rodin, A. Maillol. 
Si affermò come individualità di spicco della scul- 
tura centroeuropea alla mostra viennese della Se- 
cessione del 1909 e alla Mostra internazionale 
d'arte di Roma (1911). La sua opera presenta 
marcati caratteri di orgoglio nazionalista e si svi- 
luppa tra il simbolismo arcaicizzante (influenzato 
dallo studio della scultura della Grecia arcaica) 
delle monumentali opere religiose e patriottiche 
(decorazioni del tempio di Kosovo, 1911: mauso- 
lei di Cavtat e Otavice, 1921 e 1930-32) e il reali- 
smo fortemente espressivo dei ritratti. Nel 1947 si 
trasferì negli Stati Uniti. 

metafisica, pittura scuola pittorica delineatasi a 
Ferrara nel 1917 dall'incontro di G. de Chirico 


con C. Carrà; l’anno successivo ebbe l'adesione di 
G. Morandi e nel 1921 si concluse, anche per lo 
svilupparsi delle tendenze di + Valori Plastici. În 
realtà il gusto metafisico travalica queste date: da 
un lato, per de Chirico, esso risaliva al 1910); dal- 
l’altro, una serie di suggestioni metafisiche era de- 
stinata a nutrire per lungo tempo molti artisti di 
Valori Plastici e di + Novecento. Inoltre, benché 
in generale si configuri come appello a una realtà 
cui ancorarsi al di là dell'apparenza ottica e feno- 
menica delle cose, la p.m. ebbe origini e motiva- 
zioni differenziate nei suoi tre maggiori esponen- 
ti. In de Chirico, greco di nascita e di formazione 
tedesca, agirono elementi di cultura nordica ex- 
trapittorica (Nietzsche, Schopenhauer, Weinin- 
ger) ed elementi di cultura pittorica classicista e 
visionaria (N. Poussin, C. Lorrain, A. Bécklin, M. 
Klinger, C.D. Friedrich), producendo una pittura 
di atmosfera magica ed enigmatica, pur nella fer- 
ma, concreta individuazione delle singole presen- 
ze (L'enigma dell'oracolo, 1910, coll. priv.). Lo 
stesso incanto presurrealista caratterizza non solo 
le opere della piena maturità metafisica di de Chi- 
rico, i manichini (Le muse inquietanti, 1917-18, 
Milano, coll. priv.) e gli interni «abitati» da ogget- 
ti quotidiani (1915-19), ma anche, tra il 1920 e il 
°30, la serie degli «archeologi», dei «gladiatori», 
dei «mobili nella valle», inducendo a una lettura 
metafisica di tutta l’opera dechirichiana. 
Diversi, e più legati alla ricerca stilistica che non a 
suggestioni culturali, i casi di Carrà e Morandi. 
Furono l'esaurimento del futurismo e l'indagine 
sulla forma che ne seguì a indurre Carrà al gra- 
duale recupero dell'integrità degli oggetti, alla 
«poctica delle cose ordinarie»: tale processo, av- 
viato fin dal 1914, si concluse in piena stagione 
metafisica con dipinti come // gentiluomo ubriaco 
(1916, Milano, coll. priv.), L'idolo ermafrodito 
(1917, Milano, coll. priv.). L'amante dell'ingegnere 
(1921, Venezia, Coll. Guggenheim, Coll. Mattio- 
li). Morandi giunse alla formula metafisica se- 
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guendo una logica interna alla sua ricerca l'orma- 
le, al di fuori di immediate motivazioni storiche. 
Gli esempi di de Chirico e di Carrà lo trovarono 
già impegnato nella meditazione sulla forma cé- 
zanniana e sulla lezione purista dei «primitivi» 
(Giotto, Masaccio, Piero della Francesca). Così, 
se nelle nature morte del 1918 la presenza di un 
manichino, di una sfera, di una squadra sono 1 da- 
ti vistosi della sua adesione alla p.m., la geometria 
delle composizioni, la severità della tavolozza, 
l'atmosfera assorta sarebbero rimaste come dati 
peculiari di tutta la sua opera. Accanto a questi 
tre artisti operarono a Ferrara A. Savinio, fratello 
di de Chirico, e F. De Pisis, mentre seguirono a 
tratti suggestioni metafisiche, anche in tempi suc- 
cessivi, pittori come M. Sironi, F. Casorati e (in to- 
no minore) M. Tozzi, A. Donghi e A. Soldati. 
Met de Bles Herri + Civetta. 

Metelli Orneore (Terni 1872-1938) pittore italia- 
no. Autodidatta (era calzolaio), cominciò a dipin- 
gere negli anni Venti, realizzando opere ingenue 
e argutamente popolaresche, ispirate ai personag- 
gi. ai paesaggi e ai divertimenti della vita di pro- 
vincia (La forza del destino, 1936. Basilea, K unst- 
mus.). Poco nota in Italia, la sua pittura ha incon- 
trato un notevole successo all’estero dopo il 1945 
(mostre alla Kunsthalle di Berna, 1947, e al Kun- 
stmus. di Basilea, 1949). 

Métezeau l'amiglia di architetti francesi. CLÉMENT 
1 (Dreux 1479-1545 ca) lavorò per il municipio e la 
chiesa di Saint-Pierre a Dreux. Ebbe due figli: 
JEAN (m. Dreux 1615), pure attivo a Dreux, e TH 
BAULT (Dreux 1533 ca - Parigi 1586 ca), che la- 
vorò anche per la corte di Enrico ur a Parigi. Più 
importanti i due figli di Thibault: Lowns (Dreux 
1559 ca - Parigi 1615) ebbe da Enrico Iv impor- 
tanti incarichi per il rilacimento del Louvre; gli so- 
no inoltre attribuiti gli edifici della place cles 
Vosges, un tempo place Royale, a Parigi (clal 1603 
con Du Cerceau), e l'Hétel d'Angouléme, a un 
solo ordine di pilastri giganti; CLÉMENT Il (Dreux 
1581 - Parigi 1652) lavorò per la corte di Parigi, 
progettò la pianta di Charleville (1610) per il duca 
ch Nevers, eresse la facciata (in stile classico) di 
Saint-Gervais (1616-21) e, in collaborazione, la di- 
ga cli La Rochelle (1627-28). 

Metlicovitz Leopoldo (Trieste 1868 - Ponte Lam- 
bro, Como. 1944) cartellonista italiano. Iniziò l'at- 
tività a Udine come aiuto litograf'o; nel 1882 si tra- 
sferì a Milano presso la Casa editrice Ricordi, per 
la quale, dopo una fase cli apprendistato, lavorò 
come disegnatore. | suoi manilesti (celebre quello 
per l'Inaugurazione del Sempione, 1906), le locan- 
dine teatrali e cinematografiche (Cabiria, 1912), 1 
bozzetti per francobolli, le illustrazioni per riviste, 
le decorazioni cli spartiti e le figurine per la Liebig 
rappresentano esemplarmente il gusto del primo 
Novecento, tra storicismo e modernità liberty. 
Svolse anche l’attività di scenografo teatrale e, so- 
prattutto nell'ultima parte della sua vita, di pitto- 
re, esercitando una significativa influenza su un 
altro cartellonista triestino, M. Dudovich. 
metopa + fregio. 

Metsu Gabriel (Leida 1629 - Amsterdam 1667) 
pittore olandese. Dopo un probabile alunnato 


presso G. Dou, entrò nella gilda di Leida nel 1648: 
nel 1657 si trasferì ad Amsterdam. dove affinò le 
sue qualità sotto l'influenza di Rembrandt, ma 
studiando anche opere di J. Vermeer e di P. de 
Hooch. Autore di scene di genere, allegoriche 0 
di soggetto religioso, caratterizzate da raffinati 
giochi di luce e accostamenti di toni e da un’ese- 
cuzione estremamente minuziosa, è noto soprat- 
tutto per le sue scene galanti ( Militare e ragazza, 
Parigi, Louvre; Gli amatori di musica, L'Aia, 
Mauritshuis), le scene di mercato o di pescheria 
( Pescheria, Londra, Wallace Coll.; // mercato del- 
le erbe ad Amsterdam, Parigi, Louvre) e le rap- 
presentazioni di malati, come la Bambina malata 
(1660 ca, Amsterdam, Rijksmus.) e la Dorna 
idropica (Londra, Nat. Gall.). 

Metsys Cornelis (Anversa 1510 - 1556/57) pittore 
fiammingo. Figlio cli Quentin M., dipinse preva- 
lentemente scene sacre, interpretate come scene 
di genere con sfondi paesistici ispirati a J. Patinier 
(Ritorno del figliol prodigo, 1538, Amsterdam, 
Rijksmus.: Fuga in Egitto, 1543, Berlino, Staatl. 
Mus.: San Gerolamo, 1547, Anversa, Mus. Royal 
des Beaux-Arts), anticipando alcuni aspetti del- 
l’arte di P. Bruegel. La sua tarda attività di dise- 
gnatore e incisore la presumere un viaggio del- 
l'artista in Italia intorno al 1565. 

Metsys Jan (Anversa 1509-75) pittore fiammin- 
go. Figlio e collaboratore di Quentin M., fu ban- 
dito da Anversa a causa di un'accusa di eresia nel 
1544, e viaggiò in Italia e in Francia: rientrato in 
patria nel 1558, vi si fece portatore del gusto ma- 
nieristico della Scuola di + Fontainebleau e in 
particolare del Primaticcio: Venere Citerea (Stoc- 
colma, Nationalmus.), Susanna e i vecchioni 
(Bruxelles, Mus. Royaux cles Beaux-Arts). 
Metsys Quentin (Lovanio 1466 - Anversa 1530) 
pittore liammingo. Formatosi a Lovanio nell’am- 
biente di D. Bouts, nelle sue prime opere (difficil- 
mente databili) sviluppò lo stile dei primitivi fiam- 
minghi portando alle estreme conseguenze la pu- 
rezza lineare e la trasparenza del colore (Vergine 
in trono, 1490 ca, Bruxelles, Mus. Royaux des 
Beaux-Arts). Nel 1491 si stabilì ad Anversa, dove 
lavorò quasi esclusivamente per la borghesia che 
andava costruendo in quegli anni la potenza eco- 
nomica della città, e dove divenne ben presto fa- 
moso. Iniziatore della corrente dell’arte fiammin- 
ga detta «scuola anversate», M. accentuò gli ele- 
menti lirici e patetici e puntò a una più complessa 
articolazione spaziale delle sue opere, senza però 
negare l'impianto tradizionale (che assegnava al 
quadro uno spazio separato da quello dello spet- 
tatore). M. rimase quindi estraneo al romanismo 
dei contemporanei, realizzando nelle sue grandi 
pale uno spazio fluido che sostituisce il vecchio 
schema di R. Van der Weyden (basato sui piani 
scanditi dalla volumetria delle figure): Tritrico di 
sani Anna (1507-09, Bruxelles. Mus. Royaux des 
Beaux-Arts); Trittico di san Giovanni col Seppel- 
limento di Cristo nello scomparto centrale (1508- 
11)e il finissimo dittico con il Salvaror mundi e la 
Vergine in preghiera (entrambi ad Anversa. Mus. 
Royal cles Beaux-Arts). quest'ultimo esercitazio- 
ne arcaizzante sui modi di Van Evck: Crocifissio- 


Metzinger 


Quentin Metsys 


«Cambiavalige e sua moglie» (1514): olio su tavola, 
cm 700x067. Parigi, Louvre. 


ne (Anversa, Mus. Mayer Van der Bergh); Com- 
pianto sul Cristo (Parigi, Louvre); Trittico dei sette 
dolori della Vergine (scomparto centrale a Lisbo- 
na. Mus. de Arte Antiga), dipinto per il convento 
della Madre de Deus a Lisbona. Il bisogno di una 
verità più vicina alla natura portò inoltre M. a 
esperienze paesaggistiche (il Letterato, Francofor- 
te Stiidelsches Kunstinst.) condotte insieme a J. 
Patinier, e alla ricerca di una espressività psicolo- 
gica che darà risultati stridenti e addirittura cari- 
caturali in certe opere di soggetto sacro (Adora- 
zione dei Magi, New York, Metropolitan Mus.), 
ma troverà la sua giusta misura nei celebri ritratti 
e nei quadri di genere (Erasmo da Rotterdani, 
Londra, Hampton Court, Coll. Reali; il celebre 
Cambiavalute e sua moglie, 1514, Parigi, Louvre, 
probabilmente ispirato a un perduto prototipo di 
Van Eyck: La brutta duchessa, Londra, Nat. Gall.; 
Il vecchio e la cortigiana, Washington, Nat. Gall.; 
gli Usurai. Roma, Gall. Doria Pamphili). E su 
questa problematica che si innesta l'interesse di 
M. per Leonardo e la pittura lombarda, le cui in- 
fluenze non sono rintracciabili direttamente se 
non nella Vergine col Bambino (Bruxelles, Mus. 
Royaux des Beaux-Arts). L'opera di M. fu essen- 
ziale per la prima generazione manieristica fiam- 
minga, soprattutto nell’ambito del ritratto di ge- 
nere, mentre le sue pale d'altare influenzarono la 
pittura spagnola e portoghese. 

Metzinger Jean (Nantes 1883 - Parigi 1956) pitto- 
re francese. A Parigi dal 1903, dopo esperienze 
neoimpressioniste e fauves si avvicinò al cubismo 
(in particolare al gruppo della + Section d'Or), 
esponendo ai Salon des Indépendants e d'Autor- 
ne, tra il 1910 e il 1912, opere che indicavano un’a- 
desione intellettualistica e accademica al cubismo. 
caratterizzata da una maniera decorativa, talvolta 
un po’ schematica, cui non era estranea la lezione 
di Seurat mediata anche da G. Severini (Lo spun- 
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tino, 1911, Filadelfia, Mus. of Art: La ballerina del 
caffè, 1912, Buffalo, Albright Knox Gall.). Nel 
1912 pubblicò il testo teorico-programmatico Sul 
cubismo con A. Gleizes; dopo il 1920 si volse a un 
impianto figurativo più tradizionale, tra recupero 
classicista e realismo magico. 

Meulen Adam Frans van der + Van der Meulen, 
Adam Frans. 

Meunier Constantin (Etterbeek 1831 - Ixelles 
1905) scultore e pittore belga. Considerato il mag- 
gior rappresentante del verismo in Belgio, trattò, 
con energia non priva di retorica, i temi dramma- 
tici della condizione operaia in opere plastiche (// 
grisou, Bruxelles, Mus. Royaux des Beaux-Arts; 
Scaricatore, Venezia, Gall. Internaz. d'Arte Mod. 
Ca' Pesaro) e in opere pittoriche (// ritorno dalla 
miniera e Fonderia, Anversa, Mus. Royal des 
Beaux-Arts; / munatori e Carbonai sotto la neve, 
Bruxelles, Mus. Royaux des Beaux Arts). 

Meyer Adolf (Mechernich 1881 - Baltrum 1929) 
architetto tedesco. Studiò presso la K unstgewer- 
beschule di Diisseldorf e fu uno dei maggiori rap- 
presentanti del razionalismo tedesco; dal 1919 al 
1925 insegnò al Bauhaus. Come collaboratore di 
W. Gropius partecipò alla progettazione e alla 
realizzazione di alcune fra le più importanti opere 
dell’architettura contemporanea: le officine Fagus 
ad Alfed-an-der-Leine (1911); la fabbrica model- 
lo, il palazzo per gli uffici e la sala delle macchine 
per l'esposizione di Colonia (1914); il quartiere di 
30 case unifamiliari a Wittenberg (1913-14); il 
concorso per il palazzo del «Chicago Tribune» a 
Chicago (1922); il progetto del nuovo Bauhaus a 
Dessau (1925-26). 

Meyer Hannes (Basilea 1889 - Crocifisso di Sa- 
voia 1954) architetto e teorico svizzero. Operò in 
Germania (fino al 1930), nell'Unione Sovietica a 
fianco dei costruttivisti (1930-36), in Svizzera (fino 
al 1939), in Messico (fino al 1949) e di nuovo in 
Svizzera. Fra le sue opere si ricordano il concorso 
per il palazzo della Società delle Nazioni a Gine- 
vra (1927, in collaborazione con H. Wittwer), im- 
portante sintesi di varie metodologie compositive, 
e la scuola della Confederazione tedesca dei sin- 
dacati operai (1928-30) a Bernau, realizzata in 
collaborazione con gli studenti del Bauhaus. Im- 
portante il suo contributo alla storia del Bauhaus, 
dove fu professore di composizione (1927-28) e 
direttore (1929-30). In questo periodo M. intro- 
dusse nella scuola nuove tematiche. sostituendo 
allo studio del rapporto arte-industria e lavoro ar- 
tigianale-lavoro meccanizzato quello, fondamen- 
tale, del rapporto fra le necessità storiche della so- 
cietà e la progettazione architettonica. 
Mezzastris Pier Antonio (Foligno 1430-1506 ca) 
pittore italiano. Seguace di Benozzo Gozzoli. fu 
attivissimo decoratore a fresco nell’Umbria me- 
ridionale, a Foligno (affreschi, 1456, in Santa 
Maria in Campis; un San Rocco in Santa Maria 
infra Portas), a Narni (Cappella Eroli. in San 
Francesco), ad Assisi (Storie dei santi Antonio 
abate e Giacomo, 1477 ca, nell'Oratorio dei Pel- 
legrini). E soprattutto un piacevole narratore, 
dalle forme aggraziate e dai colori tenui e ralli- 
nati. 
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mezzatinta o maniera nera, tra i vari metodi di + 
incisione è quello che più si avvicina alla pittura 
nella resa del + chiaroscuro; per questo venne 
usato di frequente tra la seconda metà del sec. 
XVII e i primi decenni del xix per la riproduzione 
di quadri, soprattutto ritratti e paesaggi. La prima 
operazione per ottenere una m. è la granitura del- 
la lastra di rame per mezzo di uno strumento spe- 
ciale a forma di mezzaluna dentata chiamato per- 
tine (in francese berceau, in inglese rocker). Il pet- 
tine, che viene passato sulla lastra diverse volte 
prima in un senso e poi nell'altro, produce infinite 
barbe che, inchiostrate, producono sulla carta un 
nero profondo e vellutato. L'immagine è formata 
mediante la raschiatura parziale o totale delle 
barbe là dove si richiedono mezzi toni o il bianco. 
Si ottiene così una grande varietà di toni. La m. 
può essere abbinata anche ad altri metodi come 
l'incisione a bulino, l'+ acquaforte, l’+ acquatin- 
ta, il + punteggiato. Il procedimento per ottenere 
una m. fu inventato da L. von Siegen di Utrecht, 
la cui prima m. è datata 1642. 

mezzeria la linea ideale che divide in due parti 
precise e simmetriche un elemento architettonico. 
mezzorilievo + rilievo. 

mezzotondo + rilievo. 

MIAR sigla di Movimento Italiano per |’ Architet- 
tura, fondato nel 1928, come sviluppo del + 
Gruppo 7, nell’ambito del razionalismo. Tra i pro- 
motori, A. Libera, P. Aschieri, G. Capponi, G. 
Michelucci, G. Minucci, G. Pagano. 

Micali, Pittore di nome sotto il quale sono stati 
raggruppati numerosi vasi etruschi a figure nere 
(attribuibili però più probabilmente a vari artigia- 
ni, sia pure collegabili fra loro) databili alla fine 
del sec. vi a.C. Il nome deriva dallo storico e ar- 
cheologo G. Micali, che per primo ne studiò e 
pubblicò alcuni. In essi prevale la forma dell’anfo- 
ra ma sono anche attestate idrie, stdmnoi, brocche 
e coppe; sono preferite le scene decorative con fi- 
gure di animali, anche fantastici (sirene, sfingi, ca- 
valli alati), proprie del repertorio etrusco. Il graf- 
fito, successivo alla pittura, ha funzione decorati- 
va; la tecnica di cottura, come la stesura della 
«vernice», è spesso imprecisa. 

Micco Spadaro Domenico Gargiulo detto (Na- 
poli 1609 - 1675 ca) pittore italiano. Allievo di A. 
Falcone, derivò da J. Callot il gusto di scene affol- 
late, ambientate in luoghi e scorci di Napoli ben 
identificabili. Raggiunse risultati altissimi di verità 
naturalistica, facendosi illustratore e cronista ap- 
passionato della storia e della vita napoletana 
contemporanea (La rivolta di Masaniello del 1647 
e Piazza Mercatello durante la peste del 1656, Na- 
poli, Mus. di San Martino; Eruzione del Vesuvio, 
Napoli, Coll. Carelli). Si dedicò anche a temi reli- 
giosi, decorando a più riprese (con Storie bibliche 
e Storie dei Certosini, 1638-56) la Certosa di San 
Martino. Di particolare interesse sono i suoi pae- 
saggi, rilevati con fedeltà da vedutista. Dal 1635 al 
1647 collaborò con V. Codazzi eseguendo le figu- 
re nelle sue vedute architettoniche (Carcere della 
Vicaria, Napoli, coll. priv.). 

Michals Duane (McKeesport, Pennsylvania, 
1932) fotografo statunitense. Cominciò a fotogra- 
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fare alla fine degli anni Cinquanta collaborando a 
«Vogue», «Esquire», «Scientific American». Ver- 
so la metà degli anni Sessanta iniziò ricerche crea- 
tive sotto l'influenza delle filosofie orientali e del 
surrealismo di R. Magritte, che ritrasse più volte. 
Tra i suoi volumi: Sequenze (1970), Il viaggio dello 
spirito dopo la morte (1971), Il paradiso riconqui- 
stato (1973), Sogni reali (1977), Mutamenti (1980). 
Michaux Henri (Namur 1899 - Parigi 1984) pitto- 
re e poeta belga. A Parigi dal 1925, influenzato dai 
surrealisti, eseguì le prime taches e gli a/fabets che, 
dopo un viaggio in Estremo Oriente (1933), svi- 
luppò in dipinti e disegni caratterizzati da una sor- 
ta di scrittura automatica, dove il segno fluido e 
acquoso emerge indefinito da un fondo di colore 
elusivo e disfatto. Strettamente intrecciati a un'in- 
tensa produzione poetica (Apparizioni, 1946; Di- 
pinti e disegni, 1946; Movimenti, 1950), i suoi lavo- 
ri si collegano al filone gestuale dell’informale, nel 
più ampio ambito della cultura esistenzialista. 
Michel Claude, detto Clodion (Nancy 1738 - Pari- 
gi 1814) scultore francese. Allievo e nipote di L.S. 
Adam e allievo di J.-B. Pigalle, vinse il Prix de 
Rome nel 1759. Si specializzò con successo in sta- 
tuette di piccole dimensioni, secondo il gusto ro- 
COCÒ, spesso ispirandosi ai vasi antichi e ai basso- 
rilievi alessandrini che aveva studiato durante il 
suo soggiorno romano (Baccanale, bassorilievo, 
New York, Metropolitan Mus.). Le statue di 
grandi dimensioni, classicistiche e fredde ( Monte- 
squieu, Versailles: Santa Cecilia, Rouen, Catte- 
drale) non sono invece fra le sue opere migliori. 
Michel Georges (Parigi 1763-1843) pittore fran- 
cese. Dipinse paesaggi a olio e acquerelli che si 
riallacciano alla tradizione realista olandese (/n- 
terno di foresta, Parigi, Louvre; Temporale sulla 
valle della Senna, Lione, Mus. des Beaux-Arts: 
Moulin de la Galette, Parigi, Coll. Quitteril). La 
sua pittura, caratterizzata da un denso impasto 
cromatico e da forti contrasti chiaroscurali, dà vi- 
ta a visioni naturali ampie e ariose. 
Michelangelo Buonarroti (Caprese, Arezzo, 
1475 - Roma 1564) scultore, pittore, architetto e 
poeta italiano. Dal padre Ludovico, podestà di 
Chiusi e di Caprese, discendente da un'antica fa- 
miglia fiorentina, fu avviato agli studi sotto la gui- 
da dell’umanista F. da Urbino. Ben presto mani- 
f'estò straordinarie inclinazioni artistiche; incorag- 
giato dall'amico F. Granacci, riuscì a vincere l'o- 
stilità della famiglia e venne posto a bottega pres- 
so i Ghirlandaio (aprile 1488) con un contratto di 
apprendistato di tre anni. Fin dall'anno seguente, 
tuttavia, preferì frequentare i giardini medicei di 
San Marco dove, sotto la guida di Bertoldo di 
Giovanni, studiò le sculture antiche che vi erano 
raccolte. Le sue prime prove suscitarono l’ammi- 
razione di Lorenzo il Magnifico che, trattandolo 
«non altrimenti che come figliuolo», lo accolse nel 
palazzo di via Larga, dove M. ebbe modo di fre- 
quentare il Poliziano e gli altri umanisti della cer- 
chia medicea, assimilandone le dottrine neoplato- 
niche. Dottrine che divennero una componente 
fondamentale della sua cultura e trovarono vasto 
riflesso tanto nella sua attività artistica quanto in 
quella poetica. I primi disegni (da affreschi di 
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Giotto e di Masaccio), i rilievi della Madonna del- 
la Scala e della Battaglia dei Centauri (Firenze, 
Casa Buonarroti), scolpiti tra il 1490 e il 1492, e il 
Crocifisso ligneo (Firenze, Casa Buonarroti) indi- 
cano il già sicuro orientamento stilistico del giova- 
nissimo artista. Fin dagli inizi, M. si pone come l’e- 
rede e il continuatore della tradizione toscana dei 
secc. XIV e Xv, ricercando nello stesso tempo un 
più diretto collegamento con l’arte classica. Tur- 
bato dagli avvenimenti politici che seguirono alla 
morte di Lorenzo e dalla predicazione del Savo- 
narola, nell’ottobre del 1494 M. fuggì da Firenze, 
trattenendosi per circa un anno a Bologna dove 
scolpì per l'arca di San Domenico le figure di San 
Petronio, San Procolo e di un Angelo, testimo- 
mianza della sua appassionata ammirazione per i 
rilievi di J. Della Quercia nel portale di San Petro- 
nio. Con la partenza per Roma (1496) si aprì un 
decennio di intensissima e fortunata attività du- 
rante il quale M. si affermò, non ancora trentenne, 


Michelangelo 
1/l ricetto della Libreria Mediceo-Laurenziana a Firenze. 
2 «Pietà»: gruppo marmoreo, hem 174. Roma, Basilica di 
San Pietro. 

3 «Mosè»: scultura in marmo (hem 235) perla tomba di 
Giulio u. Roma, San Pietro in Vincoli. 


4 «David» (1501-04): marmo, h cm 410. Firenze, Gallerie 
dell'Accademia. 
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come uno dei maggiori artisti del tempo, non solo 
per l’eccezionale virtuosismo tecnico e la scienza 
anatomica, ma anche per la ricchezza delle inven- 
zioni e delle soluzioni compositive e per l’energica 
individuazione e caratterizzazione dei personaggi. 
Alla Pietà vaticana, culmine della tensione verso 
l'ideale di bellezza fisica e spirituale che aveva po- 
larizzato le ricerche del giovane scultore, scolpita 
a Roma prima del 1501 insieme con il Bacco del 
Bargello, seguirono, dopo il ritorno a Firenze: il 
Tondo Pitti (Firenze, Bargello), il 7ondo Taddei 
(Londra, Royal Ac.) e la Madonna con il Bambi- 
no di Notre-Dame a Bruges, che riflettono nel 
modellato più morbido e fuso la suggestione di 
esempi leonardeschi; il perduto cartone per la 
Battaglia di Cascina (1504, destinato a un affresco 
mai eseguito per la Sala Grande di Palazzo Vec- 
chio, per la quale era stata commissionata poco 
prima a Leonardo la Battaglia di Anghiari), la Sa- 
cra Famiglia (Tondo Doni) degli Uffizi e il David 
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5 «Sacra Famiglia (Tondo Doni)»: tempera su 
tavola, Jcm 120. Firenze, Uffizi. 

6-7 «Creazione di Adamo» e «Diluvio universale»: 
particolari degli affreschi (cm 280x570) nella volta 
della Cappella Sistina in Vaticano. 
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marmoreo (1501-04, Firenze, Gall. dell’Acc.), che 
venne collocato di fronte al Palazzo della Signoria 
e nel quale trovano orgogliosa espressione i su- 
premi ideali civici rinascimentali. Di controversa 
collocazione cronologica entro questi anni, ma ve- 
rosimilmente riferibili al periodo romano in pros- 
simità della Pietà vaticana, sono prove pittoriche 
quali la Madonna di Manchester e il Trasporto di 
Cristo (Londra, Nat. Gall.). Nel marzo del 1505 
M. accolse con entusiasmo l'invito di Giulio i che 
lo incaricava dell'erezione di un grandioso monu- 
mento funebre, e ideò in breve tempo un impo- 
nente complesso di architettura e scultura, cele- 
brante il trionfo della chiesa più ancora che del 
pontefice regnante, e destinato a rivaleggiare con 
gli antichi mausolei. Il fervore dell’artista, rimasto 
otto mesi a Carrara per occuparsi personalmente 
della scelta e dell'estrazione dei marmi occorrenti, 
fu però deluso dal pontefice che, tutto preso dai 
piani di Bramante per il nuovo San Pietro, aveva 
nel frattempo accantonato il progetto del monu- 
mento. Sdegnato, M. abbandonò Roma nell’apri- 
le del 1506, alla vigilia dell’inizio dei lavori per la 
nuova Basilica, inseguito invano dalle minacciose 
lettere papali. A Firenze riprese i lavori per la Bat- 
taglia di Cascina e per il San Matteo (Firenze, Gall. 
dell’Acc.), ma alla fine di novembre dovette rasse- 
gnarsi a raggiungere Giulio 1 a Bologna, appena 
conquistata dalle truppe papali, e a impegnarsi 
nell'esecuzione di una grande statua in bronzo del 
pontefice, collocata sulla facciata di San Petronio 
nel febbraio 1 508 e distrutta solo tre anni più tardi 
dai seguaci dei Bentivoglio. Nel maggio 1508 M. 
sottoscrisse il contratto per la decorazione della 
volta della Cappella Sistina; gli affreschi vennero 
condotti a termine in quattro anni di accanito e 
solitario lavoro. Ampliando il programma origi- 
nario, che prevedeva solo la rappresentazione dei 
12 Apostoli nei peducci della volta, M. ideò una 
grandiosa struttura architettonica dipinta, ispirata 
alla forma reale della volta, e vi inserì le figure gi- 
gantesche dei Profeti e delle Sibille e, più in alto, 
quelle degli /gnudi intorno alle nove Storie della 
Genesi che occupano la fascia centrale, mentre più 
in basso, nei pennacchi, nelle vele e nelle lunette, 
sono le figurazioni delle «miracolose salvazioni di 
Israele» e dei «regali antecedenti di Cristo». Alte- 
ma biblico generale, M. sovrappose una interpre- 
tazione neoplatonica della Genesi, dando forma, 
in immagini che sarebbero divenute il simbolo 
stesso dell’arte del rinascimento, all’epica rappre- 
sentazione delle vicende dell'umanità ante legem 
e, nello stesso tempo, al tema dell'ascesa dell’ani- 
ma all’intuizione del divino. Dopo la morte di 
Giulio i, nel maggio 1513 l'artista firmò un secon- 
do contratto per il monumento destinato alla se- 
poltura del pontefice. Nello spazio di tre anni 
scolpì due figure di schiavi, lo Schiavo ribelle e il 
cosiddetto Schiavo morente (Parigi, Louvre), e il 
Mosè, che esprime con tormentosa energia lo stes- 
so ideale di grandezza morale che anima i Profeti 
della Sistina. Neppure questo secondo progetto 
ebbe tuttavia realizzazione, e solo nel 1545 l'ulti- 
ma versione del monumento, in gran parte affida- 
ta all'esecuzione di aiuti, pallido riflesso del gran- 
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dioso sogno giovanile dell’artista, poté essere col- 
locata in San Pietro in Vincoli, concludendo la 
lunga e dolorosa vicenda che lo stesso M. chiamò 
la «tragedia della sepoltura». 

Durante il terzo decennio del Cinquecento, dopo 
l'amarezza causatagli dalla sospensione dei lavori 
(1520) per la facciata di San Lorenzo, iniziati nel 
1516 per incarico di Leone x (rimangono nume- 
rosi disegni, oltre al modello ligneo di Casa Buo- 
narroti a Firenze), M. fu occupato a Firenze dalla 
costruzione della Sagrestia Nuova* di San Loren- 
zo (1519-33) e della Libreria Mediceo-Laurenzia- 
na. Al 1519-21 risale anche la statua del Cristo ri- 
sorto spedita a Roma e collocata in Santa Maria 
sopra Minerva. Nella Sagrestia Nuova l'impianto 
brunelleschiano della Sagrestia Vecchia è radical- 
mente trasformato dal ritmo ascensionale impres- 
so alle strutture con l'aggiunta di un piano inter- 
medio e l'apertura, nelle lunette, di finestre ra- 
stremate verso l'alto, nonché dalla tensione creata 
dall'inserimento nelle pareti dei grandi monu- 
menti marmorei, dominati dalle figure del Gior- 
no, della Notte, dell'Aurora e del Crepuscolo, im- 
magini del perenne fluire del tempo, possenti ma 
come abbandonate in un’angosciosa inerzia, che 
sembrano gravare sui coperchi dei sarcofagi, spez- 
zandoli e liberando le anime dei «duchi» alla con- 
templazione dell’«idea della vita», rappresentata 
dalla Vergine con il Bambino. L'eroica rappresen- 
tazione del «ritorno a Dio» di una umanità vitto- 
riosa, presente nella volta della Sistina, lascia il 
posto nella Sagrestia Nuova alla evocazione di 
«un'esistenza contemplativa dell'essenza della vi- 
ta, che ricorda quella delle anime nelle regioni te- 
nebrose dell’Ade» (C. de Tolnay). Allo stesso pe- 
riodo (1527) risalgono anche un perduto dipinto 
con Leda noto attraverso copie e incisioni, e il co- 
siddetto David-Apollo del Bargello. Dopo il Sac- 
co di Roma del 1527 e la cacciata dei Medici da 
Firenze, M. ebbe parte di primo piano nel gover- 
no repubblicano. Nominato «governatore e pro- 
curatore generale sopra alla fabbrica e fortifica- 
zione delle mura», oltre a preparare disegni e pro- 
getti che non ebbero tuttavia realizzazione, parte- 
cipò attivamente alla difesa della città assediata 
dalle truppe papali e imperiali. Alla caduta della 
repubblica (12 agosto 1530), solo il perdono di 
Clemente vu lo salvò dalle vendette dei seguaci 
dei Medici. Riprese allora i lavori per la Sagrestia 
Nuova e per la «sepoltura» di Giulio n, scolpendo 
il gruppo della Vittoria (Firenze, Palazzo Vec- 
chio) e i quattro Prigioni (Firenze, Gall. dell’Acc.) 
dai corpi giganteschi che sembrano inutilmente 
dibattersi contro un’angosciosa oppressione, ma- 
terializzata dalla pietra che ancora li rinserra. 

Nel 1534, sempre più a disagio per la nuova situa- 
zione politica creatasi a Firenze, M. abbandonò de- 
finitivamente la città e si stabili a Roma, accettan- 
do da Clemente vu l’incarico (più tardi confermato 
da Paolo 1) di dipingere sulla parete dell’altare 
nella Cappella Sistina il Giudizio universale (1536- 
41). In uno spazio che non ha più limiti né misura, 
sconvolgendo tanto l’iconogralia tradizionale del 
tema quanto i rapporti proporzionali e prospettici 
dell'arte rinascimentale, M. rappresentò l'atto fina- 


781 


Michelino da Besozzo 


n r—————__—ÈmÈ—_—_r@—_———1—_—___ -<—<to,0o,—@©@CJc@<kChiil[ÈÈ,È>—__————1—@©_>_@—@1@1@ 


le della storia dell'umanità come una immane tra- 
gedia cosmica scatenata dal gesto imperioso del 
Cristo-Giudice. Con il Giudizio appaiono travolti 
non solo gli ideali formali di una tradizione artistica 
di cui M. era, agli occhi dei contemporanei, l’ultimo 
erede, ma anche le certezze morali e intellettuali 
del primo rinascimento, in una visione sgomenta 
del destino di un'umanità atterrita di fronte al giu- 
dice divino: visione al cui formarsi contribuirono 
certo le idee dei circoli degli spirituali che si batte- 
vano per una riforma all’interno della chiesa e con 
i quali M. rinsaldò i rapporti tramite Vittoria Co- 
lonna. Tra le maggiori opere del quinto decennio 
sono anche le figure di Lia e Rachele, scolpite per 
la tomba di Giulio n in San Pietro in Vincoli, il bu- 
sto di Bruto (1539-40), Firenze, Bargello), testimo- 
nianza degli ideali repubblicani di M., e gli affreschi 
della Cappella Paolina raffiguranti la Conversione 
di Saulo e il Martirio di san Pietro: nelle figure dei 
due apostoli fondatori della chiesa romana, l'artista 
intese celebrare, probabilmente secondo le inten- 
zioni di Paolo 11, la conversione e il martirio come 
i momenti decisivi della vita del cristiano. 

Durante gli ultimi vent'anni gli interessi di M. fu- 
rono rivolti soprattutto all'architettura: alla Libre- 
ria Mediceo-Laurenziana, la cui costruzione con- 
tinuava a Firenze seguendo le sue istruzioni e i 
suoi disegni (fu allora completato il ricetto con le 
potenti colonne binate incassate nelle pareti e il 
grande scalone, costruito dall’Ammannati, 1559- 
62, uno spazio che presenta una drammatica ten- 
sione verticale in opposizione al ritmo regolare e 
solenne della sala di lettura, scandito orizzontal- 
mente dalle membrature in pietra serena che si 
alternano all’intonaco bianco); alla scenografica 
sistemazione della piazza del Campidoglio (avvia- 
ta nel 1538 con il progetto per il basamento della 
statua di Marco Aurelio, continuata dopo il 1561 
con la ricostruzione del Palazzo Senatorio e col 
progetto del Palazzo dei Conservatori, innalzato 
nel 1568-84 da G. Della Porta); alla trasformazio- 
ne del repidarium delle terme di Diocleziano nel- 
la Basilica di Santa Maria degli Angeli (del 1562); 
ai progetti per Porta Pia (1561-64), per San Gio- 
vanni dei Fiorentini e per la Cappella Sforza in 
Santa Maria Maggiore: ai lavori per Palazzo Far- 
nese, lasciato incompiuto da Antonio da Sangallo 
il Giovane (morto nel 1546), e ancor più a quelli 
per la nuova Basilica Vaticana, che M. modellò, 
riprendendo e trasformando la pianta centrale 
bramantesca («non piena di confusione, ma chia- 
ra e schietta e luminosa e isolata a torno, in modo 
che non nuoceva a cosa alcuna del Palazzo: e fu 
tenuta cosa bella come ancora è manifesto: in mo- 
do che chiunque s'è discostato da detto ordine di 
Bramante, come d facto il Sangallo, s'è discostato 
dalla verità»), come un colossale organismo pla- 
stico culminante nella cupola, il cui tamburo fu 
costruito nel 1556-57; nella quale si raccoglie di- 
namicamente la tensione di tutte le membrature. 
Le sculture degli anni estremi — la Pietà da Pale- 
strina (Firenze, Gall. dell’Acc.), la Pietà del Duo- 
mo di Firenze (ora nel Mus. dell'Opera del Duo- 
mo), la Pietà Rondanini (Milano, Castello Sforze- 
Sco) — sono, non diversamente da molti tra i dise- 


gni tardi e da numerose poesie di ispirazione reli- 
giosa, meditazioni sul sacrificio di Cristo come 
momento nel quale si compie il destino e il riscat- 
to di tutta l'umanità. Ogni ricerca di finitezza o di 
bellezza formale vi è subordinata e quasi abban- 
donata di fronte all’ansia di esprimere un senso di 
liberazione, di ineffabile beatitudine per l'allen- 
tarsi dei vincoli che tengono l’anima imprigionata 
nel «carcere terreno». Accanto all’epistolario nel 
quale si rivela con dolorosa schiettezza la perso- 
nalità scontrosa, sospettosa e solitaria, ma anche 
appassionata e generosa dell’artista, M. ha lascia- 
to circa 3()() componimenti poetici che occupano 
un posto di rilievo nella lirica cinquecentesca per 
il tono energico e austero e per la continua tensio- 
ne verso una bruciante immediatezza espressiva. 
Celebrata già dai contemporanei come il punto 
culminante dell’arte del rinascimento, l’opera di 
M. ne fu anche, per molti aspetti, la drammatica 
conclusione. Le sue sculture, i suoi dipinti, le sue 
architetture furono circondati da una sconfinata 
ammirazione, considerati superiori alle creazioni 
degli antichi e della stessa natura; ma egli era an- 
cora vivo quando si aprì la polemica, ripresa poi 
frequentemente nella letteratura artistica dei secc. 
XVI € XVII, tra gli appassionati esaltatori della sua 
opera e coloro che ne condannarono la mancanza 
di «misura» e di «naturalezza», in nome di un di- 
verso ideale estetico che alla «terribilità» miche- 
langiolesca contrapponeva la «grazia», la «leggia- 
dria» e la «facilità» dell’arte di Raffaello. 
Michelangelo delle Battaglie + Cerquozzi, Mi- 
chelangelo. 

Michele da Firenze (notizie 140)4-43) scultore 
italiano. Collaboratore a Firenze del Ghiberti, at- 
tivo in seguito ad Arezzo, Verona, Ferrara e Mo- 
dena, lasciò il suo capolavoro nella decorazione 
della Cappella Pellegrini in Sant'Anastasia a Ve- 
rona (Storie di Cristo, 1433-38): i rilievi in terra- 
cotta, cui nuoce la perdita della originaria policro- 
mia, si presentano come una interpretazione lie- 
vemente provinciale di motivi del Ghiberti e di J. 
Della Quercia. 

Michele di Matteo (notizie 141()-69) pittore ita- 
liano. Attivo a Bologna dal 1416 fin verso il 1447, 
si formò nell'ambito della cultura tardogotica su- 
gli esempi di Giovanni da Modena, cui diede un 
timbro realistico ai margini del popolaresco (Ma- 
donna e santi, 1435-37 ca, Venezia, Gall. dell’Acc.; 
affreschi del Battistero di Siena, 1447) tentando 
un generico aggiornamento nelle opere tarde. 
Michele di Ridolfo del Ghirlandaio M. Tosini 
detto (Firenze 1503-77) pittore italiano. Allievo 
di Lorenzo di Credi, prese il nome da Ridolfo 
Ghirlandaio, di cui fu aiuto. Pittore eclettico, nei 
suoi dipinti si nota il passaggio da modi esemplati 
su Andrea del Sarto a un manierismo di impronta 
vasariana con spunti michelangioleschi. Fra le 
opere, il Martirio della Legione Tebana (Firenze. 
Gall. dell’Acc.) e i dipinti del tabernacolo della 
Madonna della Quercia a Viterbo (1570). 
Michelino da Besozzo (Besozzo, Varese, notizie 
1388-1450) pittore e miniatore italiano. Svolse la 
sua lunga e copiosa attività tra Milano, Pavia e il 
Veneto, dove risiedette dal 1404 al 1417 (nel 1410 
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e nel 1414 è documentato a Venezia, dove poté 
accostarsi a Gentile da Fabriano). Perdute le ope- 
re documentate a Pavia tra il 1388 e il ’94, come 
pure molte di quelle citate negli Annali della Fab- 
brica del Duomo milanese che lo ricordano nel 
1404 e poi frequentemente dal 1418, della sua 
produzione restano alcuni affreschi (frammenta- 
ria Madonna in trono fra santi e offerenti, Vibol- 
done, Abbazia: Cavalcata dei Magi, Milano, Arci- 
vescovado; decorazione della Cappella Thiene in 
Santa Corona a Vicenza, 1414 ca; Crocifissione, 
Crevenna, San Salvatore), poche tavole (Nozze 
mistiche di santa Caterina, firmata, Siena, Pin. 
Naz.; Matrimonio della Vergine, New York, Me- 
tropolitan Mus.; forse la Madonna del roseto, Ve- 
rona, Mus. di Castevecchio) e un buon numero di 
codici miniati e disegni (Elogio funebre di Gian- 
galeazzo Visconti, 1402, Parigi, Bibliothèque Nat.; 
Libro d'ore, Avignone, Bibliothèque Municipale; 
Libro degli Anacoreti, Roma, Biblioteca Casana- 
tense; Libro d’ore, già a Cologny, Biblioteca Bod- 
meriana, ora a New York, Pierpont Morgan Li- 
brary) cui si aggiungono alcuni lavori di alta qua- 
lità in Palazzo Borromeo a Milano (pagamenti 
del 1445). Erede, forse attraverso Giovannino de’ 
Grassi, della tradizione lombarda, M. ne assume 
alcune caratteristiche tipiche, come l'eleganza del 
segno, l’amore per il particolare di vita e di costu- 
me, il cromatismo vivace e leggero: tali caratteri- 
stiche vengono anzi da lui portate alle estreme 
conseguenze, con un’esuberanza di fantasia e una 
raffinatezza che ne fanno una delle figure di mag- 
gior prestigio del gotico internazionale, sulla linea 
di Gentile da Fabriano e del Pisanello. L’influsso 
esercitato da M. sulla pittura lombarda fu gran- 
dissimo; ne risentirono sia gli artisti contempora- 
nei (gli Zavattari, i Bembo) sia quelli della gene- 
razione successiva, tra cui anche il Foppa. 

Michelozzi Michelozzo di Bartolomeo (Firenze 
1396-1472) architetto e scultore italiano. Allievo 
del Ghiberti e collaboratore di Donatello, si ri- 
velò pienamente nella costruzione del complesso 
del convento di San Marco (1436-44) su commis- 
sione di Cosimo de’ Medici: la biblioteca, in parti- 
colare, denuncia la ricerca di una equilibrata scan- 
sione ritmica e cromatica dell'ambiente. In un’al- 
tra opera fiorentina, il Palazzo Medici in via Larga 
(1444-59), il volume squadrato, modulato all’e- 
sterno attraverso il mutare del rivestimento da 
bugnato rustico a bugnato liscio fino alla muratu- 
ra liscia dell'ultimo piano, è alleggerito all’interno 
dall’elegante cortile porticato: con questo edificio 
M. formulò la tipologia del palazzo fiorentino alla 
quale gli architetti avrebbero fatto riferimento nel 
corso di tutto il secolo. Nella tribuna della Santis- 
sima Annunziata (dal 1444) introdusse un note- 
vole elemento di novità collegando all'organismo 
basilicale una struttura circolare con nove cappel- 
le radiali derivata da modelli classici come il tem- 
pio di Minerva Medica a Roma. Le ville medicee 
di Trebbio (1427-36 ca), di Cafaggiolo (1450 ca) e 
di Careggi (1435-40) ca) sono una interpretazione 
rinascimentale del castello medievale: l’imposta- 
zione dei volumi è geometrica, per saldi blocchi 
contrapposti in cui si aprono grandi finestre o log- 


giati che alleggeriscono le grevi masse murarie. 
M. concilia il ricordo del misurato gotico fiorenti- 
no con i nuovi orientamenti classicisti, evidenti 
nell'uso di membrature e decorazioni ispirate al- 
l’antico; il risultato — una nitida, elegante formula- 
zione spaziale — è all'origine del linguaggio archi- 
tettonico più diffuso nella Firenze del Quattro- 
cento ed esprime una ricerca originale, meno ar- 
dita e rivoluzionaria rispetto a quella brunelle- 
schiana, ma proprio per questo più accessibile e 
aderente alle richeste della committenza. Come 
scultore, M. collaborò con Donatello (tabernaco- 
lo della Mercanzia, Orsanmichele, Firenze, 1423 
ca; tomba del cardinale Baldassarre Coscia, 1 424- 
28, Firenze, Battistero; monumento Brancacci in 
Sant'Angelo a Nilo a Napoli, 1427 ca; monumen- 
to Aragazzi, Montepulciano, Duomo, 1427 ca, di 
cui due angeli a Londra, Victoria and Albert 
Mus.) e con L. Della Robbia (porta bronzea della 
sagrestia del Duomo di Firenze), aderendo a un 
classicismo sobrio e lievemente accademizzante. 
Michelucci Giovanni (Pistoia 1891 - Fiesole, Fi- 
renze, 1990) architetto e urbanista italiano. Lega- 
to, inizialmente, alla cultura umanistico-realistica 
toscana degli anni Venti, ha aderito all’esperienza 
razionalista in modo sostanzialmente empirico, 
lontano dalla tensione programmatica degli archi- 
tetti della scuola lombarda. Ciò non toglie che si 
debba a M. quella che viene considerata la prima 
abitazione italiana in stile razionalista (Villa Va- 
liani, 1931, Roma) e soprattutto una delle opere 
più significative del razionalismo italiano, la sta- 
zione di Santa Maria Novella a Firenze, progetta- 
ta (1933-35) in collaborazione con un gruppo di 
allievi. Pure di impianto razionalista, mediato da 
un sistematico realismo costruttivo, sono la Borsa 
Merci a Pistoia (1949-50), la chiesa della Vergine 
a Pistoia (1957) e la chiesa del villaggio operaio di 
Larderello (1957), mentre a una rivalutazione del- 
l'architettura spontanea si ricollega la chiesa di 
Collina di Pontelungo a Pistoia (1953-54), tutte 
opere in cui emerge la capacità di M. di rapporta- 
re la propria creatività ai caratteri dell'ambiente 
in cui è chiamato a intervenire. Una più ampia li- 
bertà compositiva connota le opere successive, tra 
cui si ricordano la chiesa di San Giovanni Battista 
sull’Autostrada del Sole presso Firenze (1961-64) 
e la sede del Monte dei Paschi a Colle Val d'Elsa 
(1973-83). 

Michetti Francesco Paolo (Tocco da Casauria, 
Pescara, 1851 - Francavilla al Mare, Chieti, 1929) 
pittore italiano. All'’Accademia di belle arti di Na- 
poli ebbe come maestri D. Morelli e F. Palizzi, 
che lo incoraggiarono al lavoro dal vero. Un viag- 
gio a Parigi (espose ai Salons del 1872 e del 1875) 
lo condusse per un certo periodo sotto l'influenza 
di M. Fortuny. Raggiunse il successo con Corps 
Domtri (1870), esposto alla Promotrice napoleta- 
na del 1877; subito dopo conobbe il conterraneo 
D'Annunzio e approfondì, ricorrendo a varie tec- 
niche (studi pittorici, bozzetti in terracotta, più 
tardi anche fotografia e film), l'ambiente e i co- 
stumi abruzzesi. Del 1883 è il celeberrimo Voto 
(Roma, Gall. Naz. d'Arte Mod.); del 1895, cele- 
bre quasi altrettanto, La figlia di Jorio (Berlino, 
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«Voto» (1883): olio su tela, cm 245 Xx695. Roma, Galleria Nazionale d' Arte Moderna. 


Staatl. Mus.), premiato alla prima Biennale vene- 
ziana. Nel 1899 due mostre personali (a Venezia e 
Berlino) gli diedero fama internazionale. Nel 
1900 presentò all'Esposizione universale di Parigi 
due grandi tempere: Gli storpi e Le serpi (Franca- 
villa al Mare, Municipio), accolte però tiepida- 
mente. Oggetto, un tempo, di eccessivi entusia- 
smi, l’opera di M. è caratterizzata da un descritti- 
vismo esuberante e talora superficiale ma anche 
da una notevolissima abilità tecnica e da un colo- 
rismo vivo e drammatico. Personaggio eclettico e 
carismatico, raccolse attorno a sé un cenacolo di 
giovani artisti (tra cui lo scultore C. Barbella, il 
compositore F.P. Tosti, G. D'Annunzio). Coltivò 
anche la fotografia, inizialmente per prelievi dal 
vero in funzione del suo realismo pittorico, e nel- 
l’ultima fase della sua attività come linguaggio au- 
tonomo che esplorò con entusiasmo da neofita e 
con risultati di grande valore artistico mentre si 
distaccava progressivamente dalla pittura realiz- 
zando solo piccole tele quasi monocrome. 
Michiel Marcantonio (Venezia 1484 ca - 1552) 
collezionista e scrittore d’arte italiano. Tra il 1521 
e il 1543 raccolse appunti per un’opera storica sul- 
l’arte italiana che rimase incompiuta e il cui mate- 
riale fu pubblicato anonimo nel 1800 dall'abate J. 
Morelli (da cui la designazione dell'autore come 
Anonimo Morelliano) col titolo Notizia d'opere 
di disegno. La raccolta, che rivela nei giudizi un 
gusto di colto intenditore, è fonte di notizie sugli 
artisti veneziani e sulle collezioni private a Vene- 
zia nel Cinquecento; se ne traggono fra l’altro pre- 
ziose informazioni su opere non più in loco o per- 
dute. 

Michieli Andrea + Andrea Vicentino. 
Middleditch Edward + Kitchen Sink School. 
Midia, Pittore di (attivo alla fine del sec. v a.C.) 
ceramografo attico appartenente all'ultima fase 
della tecnica a figure rosse. Considerato uno dei 
maggiori rappresentanti dello stile «fiorito» post- 
fidiaco, dipinse soprattutto vasi di grandi dimen- 
sioni (circa una ventina), ma la sua influenza fu 
enorme tanto che gli studiosi raccolgono in un 
gruppo «submidiaco» un’ottantina di vasi di stile 
manierista. Nelle scene, legate ai miti di Afrodite, 
Eros e Dioniso oltre che al mondo femminile, do- 
mina l'elemento erotico, anche quando il contesto 


è drammatico (ratto delle Leucippidi a opera dei 
Dioscuri nell’idria del British Mus. dì Londra). Le 
sue figure, generalmente statiche, appaiono vena- 
te da una morbida sensualità e da un rendimento 
approssimativo e ripetitivo dei panneggi, che ri- 
cordano la grandiosità di quelli fidiaci. Domina 
l’uso accentuato del colore associato a leggere do- 
rature su chiome e gioielli. 

Miel Jan (Beveren-Waes, Anversa, 1599 - Torino 
1663) pittore fiammingo. Stabilitosi a Roma nel 
1636, dipinse bambocciate nella scia di P. Van 
Laer (// carnevale romano, Roma, Gall. Naz. di 
Arte Antica), e temi religiosi. Dal 1641 al ‘43 la- 
vorò, con A. Sacchi, alla decorazione di Palazzo 
Barberini, e fu poi al servizio di Alessandro VI. 
Dal 1658, come pittore di corte di Carlo Emanue- 
le 1 di Savoia, eseguì ritratti, dipinti di genere e 
paesaggi (decorazione della volta del salone d’o- 
nore della Venaria Reale; serie di 10) Cacce, ora a 
Torino, Mus. Civ. di Arte Antica). 

Miereveldt Michielvan+ Van Miereveldt, Michiel. 
Mieris Frans van il Vecchio + Van Mieris, Frans 
il Vecchio. 

Mies van der Rohe Ludwig (Aquisgrana 1886 - 
Chicago 1969) architetto e designer tedesco. Fi- 
glio di uno scalpellino, frequentò la scuola della 
Cattedrale di Aquisgrana e poi, per due anni, una 
scuola commerciale; nel 1900 entrò nella bottega 
del padre. Dal 1905 al 1907 lavorò a Berlino nello 
studio di B. Paul, dal 1908 al 1911 in quello di P. 
Behrens, dove conobbe W. Gropius e Le Corbu- 
sier e studiò l’opera neoclassica di K.F. Schinkel. 
Di questo influsso testimoniano i primi progetti 
di M.: monumento a Bismarck (1912) e Casa 
Kréller a L'Aia (1912). Per realizzare quest'ulti- 
ma M. si recò in Olanda: qui scoprì le opere di 
H.P. Berlage, di cui lo colpirono la semplicità 
strutturale e la schiettezza nell’uso dei materiali. 
Tornato in Germania, venne chiamato alle armi 
(1914-18). Gli anni successivi lo videro impegnato 
nel grande dibattito culturale del dopoguerra. 
Aderì alla Novembergruppe, partecipando alle 
sue esposizioni e finanziando e dirigendo (dal 
1923) la rivista «G» (Gestaltung). Liberatosi dalle 
remore neoclassiche, sì avvicinò a De Stijl e al co- 
struttivismo. Del 1919 è il progetto di un edificio 
per uffici nella Friedrichstrasse a Berlino. risolto 
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in modo rivoluzionario come un complesso di tre 
taglienti torri di 20) piani collegate da un nucleo 
centrale contenente le scale, gli ascensori e gli 
atrii. Il tema viene ripreso e approfondito nel pro- 
getto di grattacielo in acciaio e vetro del 1921: un 
grande prisma di cristallo a pianta irregolare, 
chiaramente ispirato alle sculture di H. Arp. Nel 
successivo progetto di un immobile per uffici in 
cemento armato a Berlino (1922) comincia a deli- 
nearsi la tendenza, tipica di M., a ridurre la strut- 
tura a pura essenzialità tecnologica da organizza- 
re poi liberamente in spazio architettonico. Due 
progetti di case di campagna (1923 e 1924), la pri- 
ma di mattoni e la seconda di cemento armato, 
documentano il suo contemporaneo interesse per 
gli studi volumetrici, con riferimento al neoplasti- 
cismo di Th. Van Doesburg. Questi cinque pro- 
getti diedero a M. notorietà e prestigio. Dopo 
aver disegnato il monumento a Karl Liebknecht e 
Rosa Luxemburg (Berlino 1926), divenne vice- 
presidente del Werkbund e fu incaricato di alle- 
stire per l’Esposizione di Stoccarda del 1927 un 
quartiere sperimentale di abitazioni permanenti. 
Alla realizzazione del complesso — il Weissenhof 
Siedlung —- M. chiamò tutti i migliori architetti 
d'Europa: Gropius, Le Corbusier, Behrens, J.J. 
Oudecc. E gli stesso disegnò il piano del quartiere 
e progettò il fabbricato principale, un blocco di 
case in linea di quattro piani con struttura in ac- 
ciaio. Nel 1929, col padiglione della Germania al- 
l’Esposizione internazionale di Barcellona, M. 
realizzò quello che è da considerare il suo capola- 
voro europeo e una delle pietre miliari dell’archi- 
tettura moderna: caratteristica dell’opera è l’ar- 
monico fluire e concentrarsi degli spazi, senza so- 
luzione di continuità fra interno ed esterno. La 
stessa impostazione fu applicata nella Villa Tu- 
gendhat a Brno (1930) e ulteriormente elaborata 
negli appartamenti-tipo per la mostra delle co- 
struzioni a Berlino (1931). Nel 1930 M. aveva as- 
sunto, sostituendo H. Meyer, la direzione del 
Bauhaus, che tenne fino al 1933. E di questi anni 
una serie di progetti di grattacieli a pianta libera e 
di case a cortile-giardino. Nel 1938, costretto a 
emigrare, M. si trasferì negli Stati Uniti, dove fu 
nominato direttore della facoltà di architettura 
dell'Illinois Institute of Technology di Chicago. 
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1 Illinois Institute of Technology di 
Chicago (1942-43). 


2 Torri ad appartamenti del Lake Shore 
Drive di Chicago (1950-51). 
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Ne progettò il nuovo campus, studiando tre solu- 
zioni successive (1939-41) che passano da un rigo- 
roso impianto unitario a una libera distribuzione 
dei reparti in un ampio spazio reticolarmente mo- 
dulato. Il complesso tu realizzato a partire dal 
1942 e, insieme alla grande mostra dedicatagli nel 
1947 dal Mus. of Mod. Art, rese M. famoso negli 
Stati Uniti fruttandogli incarichi sempre più nu- 
merosi. Con i Promontory Apartments (Chicago 
1949) e le torri ad appartamenti ai nn. 860) e 880) di 
Lake Shore Drive (Chicago 1950-51) M. riprese 
l’esperienza della Scuola di Chicago portandola a 
estreme conseguenze di raffinatezza tecnologica. 
Nella casa per E. Farnsworth a Plano (1950), Hlli- 
nois, il tema dell’abitazione unifamiliare trova 
una soluzione spaziale simmetrica rispetto a quel- 
le sperimentate da M. in Germania: è una scatola 
prismatica di vetro e acciaio sollevata dal suolo e 
rigorosamente «isolata» dall’esterno. Da ricorda- 
re, infine, il grandioso progetto (non realizzato) 
per la Convention Hall di Chicago (1954) e il fa- 
mosissimo Seagram Building a New York (1958- 
59). Considerato con Gropius, Le Corbusier e 
F.L. Wright uno dei massimi architetti del secolo, 
M. riflette nella sua opera l’intera esperienza del 
-+ Movimento moderno, sino alla sua drammati- 
ca crisi involutiva. Filo conduttore della sua atti- 
vità è l'interesse per un uso avanzato e rigoroso 
dei nuovi materiali costruttivi: l'acciaio, If cemen- 
to armato e il vetro. Sostenitore dell’autonomia 
della disciplina architettonica, della sua rigorosa 
separazione dall'ambito sociale, della «neutralità 
scientifica», M. ha influenzato in modo evidente 
l’immagine della metropoli contemporanea. ll ri- 
gore quasi mistico da lui portato nel controllo di 
ogni singolo elemento aveva in sé i germi concet- 
tuali di un «internazionalismo» architettonico che, 
attraverso il progressivo abbandono di ogni ele- 
mento rivoluzionario, si trasformò, degradandosi, 
nel consumistico International Style degli epigoni. 
Mi Fei o Mi Fu, noto anche col nome d’arte di 
Yian-chang (?, 1051 - Huai-yang, Kiangsu, 1107) 
pittore cinese. Eccellente paesaggista e sommo 
calligrafo, si dedicò anche alla pocsia: fu esperto 
di pietre da inchiostro, grande conoscitore e colle- 
zionista di dipinti antichi, ed espose le sue teorie 
nello Hua Shih (Storia della pittura). L'arte di 
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M.F. è conosciuta soprattutto attraverso la tradi- 
zione stilistica che egli instaurò, detta Mi dal suo 
nome e da quello del figlio e seguace Mi Yu-jen 
(sec. xII) e consistente nella soppressione quasi in- 
tegrale della linea di contorno, nella continuità fra 
atmosfera, montagne e alberi, nella resa della ve- 
getazione mediante un abile impiego di macchie 
umide d'inchiostro. Tra le pochissime opere di at- 
tribuzione certa ricordiamo Paesaggio (1102, 
Tokyo, Coll. Nakamura). 

Migliara Giovanni (Alessandria 1785 - Milano 
1837) pittore, scenografo e miniaturista italiano. 
Studiò la pittura con G. Albertolli e Gaspare Gal- 
liari; quest’ultimo lo iniziò anche alla scenografia, 
e come scenografo M. fu attivo a Milano, prima al 
Teatro Carcano poi, per quattro anni, alla Scala. 
Ma nel 1810 fu costretto, per ragioni di salute, a 
passare alla pittura di cavalletto e alla miniatura, 
specializzandosi in un vedutismo di stampo sette- 
centesco derivato dal Canaletto e dai Guardi: Le 
colonne di San Lorenzo; Santa Maria presso San 
Celso (ambedue a Milano, Gall. d'Arte Mod.). In- 
flussi romantici sono visibili nelle opere più tarde, 
che gli diedero vastissima fama: interni di conven- 
ti e chiese secondo il gusto francese del tempo 
(Cripta di un convento, Milano, Gall. d'Arte 
Mod.: /nterno di chiesa gotica, Brescia, Pin. To- 
sio-Martinengo). 

Migliaro Vincenzo (Napoli 1858-1938) pittore ita- 
liano. Allievo di D. Morelli, si distinse per la sen- 
sualità dei suoi ritratti femminili (Fulvia, 1886, 
Napoli, Coll. del Banco di Napoli) e per gli scorci 
di Napoli vicoli, gallerie e piazze animate da una 
folla vociante — dipinti con un luminismo brioso, 
una pennellata franta e preziosa vicina alla ma- 
niera di M. Fortuny (Vico Grotta e vico Forno a 
Santa Lucia, 1887, Napoli, Mus. di San Martino; 
Seduzione, 1895-90, Napoli, Coll. del Banco di 
Napoli). 

Miglioretti Pasquale (Ostiglia, Mantova, 1823 - 
Milano 1881) scultore italiano. Allievo di P. Mar- 
chesi a Brera, fu attivo prevalentemente a Milano 
come ritrattista. Dal 1860 lavorò per la Fabbrica 
del Duomo; scolpì inoltre importanti tombe di fa- 
miglia per il Cimitero Monumentale. Fu interpre- 
te di un certo patetismo romantico (Abele moren- 
te, Milano, Pin. Ambrosiana: Bimbe, Milano, 
Gall. d'Arte Mod.) talvolta aggiornato mediante 
notazioni veristiche (Ritratto di Carlotta Corday, 
esposto a Parigi nel 1867). 

Mignard Nicolas (Troyes 1606 - Parigi 1668) pitto- 
re e incisore francese. Nella sua formazione ebbe- 
ro grande importanza gli esempi del manierismo 
italiano della Scuola di + Fontainebleau e, a se- 
guito di un viaggio a Roma (1635-37), della pittura 
carraccesca. Fu attivo ad Avignone (Marte e Vene- 
re, Aix-en-Provence, Mus.; San Bruno, Avignone, 
Mus. Calvet) e quindi a corte, dove fu chiamato da 
Luigi xiv per lavori di decorazione a Fontaine- 
bleau e alle Tuileries. Fu ritrattista molto apprez- 
zato dall’aristocrazia per la sua prestigiosa e adu- 
latoria abilità (Francesca d'Orléans, Torino, Mus. 
Civ. di Arte Antica). 

Mignard Pierre (Troyes 1612 - Parigi 1695) pitto- 
re francese. Fratello di Nicolas, si formò nello stu- 


dio di S. Vouet e sull’esempio dei manieristi. Du- 
rante un soggiorno in Italia (1634-57) entrò in 
contatto con opere e artisti bolognesi, veneziani e 
romani. Tornato a Parigi ottenne, per il favore di 
Luigi xIV, importanti commissioni (affreschi della 
cupola di Val-de-Gràce, 1663; per il castello di 
Saint-Cloud; per Versailles) che gli attirarono la 
rivalità, più personale che stilistica, di Ch. Le 
Brun. I suoi quadri storici godettero di grande fa- 
ma, ma oggi sono più apprezzati i ritratti, docu- 
menti della sontuosa ostentazione tipica della cor- 
te di Luigi xIv (La marchesa di Scignelay come 
Tetide, 1691, Londra, Nat. Gall.; Luigi xv a caval- 
lo, Parigi, Louvre). 

Migneco Giuseppe (Messina 1908 - Milano 1997) 
pittore italiano. Partecipò al movimento di + 
Corrente con una pittura di forte denuncia socia- 
le, suggestionata da V. Van Gogh e caratterizzata 
da un colore drammatico e serpeggiante ( La fossa 
dei lebbrosi, 1938; Ragazzi sotto il fico, 1939: Cac- 
ciatore di lucertole, 1942). Nel dopoguerra fu uno 
dei protagonisti del movimento neorealista, con 
opere dedicate alla realtà della sua terra e segnate 
sul piano formale, al di là del picassismo, dall’in- 
flusso del «muralismo» messicano. 

mihrab - moschea. 

Milani Umberto (Milano 1912-69) scultore e pit- 
tore italiano. Allievo di A. Wildt, nel 1940) espose 
alla Biennale di Venezia. Del dopoguerra è la sua 
produzione più significativa: attorno al 1950, su- 
perando la sintassi neocubista (Composizione, 
1949, Milano, Civ. Mus. di Arte Cont.) e certe for- 
mule plastiche elementari derivate da H. Arp, M. 
realizzò sculture sviluppate soprattutto sulle due 
dimensioni (pannelli e forme in bronzo fitte di se- 
gni, scalfitture, incrostazioni di materia), vicine al- 
lo spazialismo di L. Fontana e al movimento nu- 
cleare milanese (Plastica parietale, 1955, Milano, 
Civ. Mus. di Arte Cont.). Pienamente informali, a 
partire dalla fine degli anni Cinquanta, le sue ag- 
gregazioni di materia talvolta anche allusive agli 
scarti della società industriale (Dopo la rovina, 
1966, Milano, Civ. Mus. di Arte Cont.). 

Milesi Alessandro (Venezia 1856-1945) pittore 

italiano. Già nel 1878, con il Ritratto della madre 
(Venezia, Gall. Internaz. d'Arte Mod. Ca’ Pesa- 

ro), mostrò di possedere una robusta indole di ri- 

trattista, confermata in una serie di opere vigorose 

e disinvolte (Ritratto di Pellegrino Oreffice, 1 888, 

Venezia, Gall. Internaz. d'Arte Mod. Ca’ Pesaro). 

Con il dipinto #/ nonno offre (1879, Udine, Gall. 

d'Arte Mod.) si fece inoltre notare per una vena 
aneddotica che lo portò a rappresentare, sulla scia 

di G. Favretto, scene di vita popolare veneziana 

(La merenda del gondoliere, 1894, Roma, Gall. 

Naz. d’Arte Mod.). Fu attivo fino a un'età assai 

avanzata, ma le ultime opere appaiono di un reali- 

smo ormai convenzionale. 

Milizia Francesco (Oria, Brindisi, 1725 - Roma 

1798) teorico e scrittore d’arte italiano. A Roma 

dal 1761, in contatto con l’ambiente artistico e let- 

terario dominato da J.J. Winckelmann e A.R. 

Mengs, divenne uno dei più rigorosi assertori del- 

le teorie del neoclassicismo di impronta illumini- 

sta, sviluppando un particolare interesse per l’ar- 
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chitettura, sia sotto l’aspetto teorico che storicisti- 
co ( Vite dei più celebri architetti..., 1768; Principi di 
architettura civile, 1781). In altri scritti (Dell’arte di 
vedere nelle belle arti del disegno..., 1781; Diziona- 
rio delle belle arti del disegno, 1787) la sua polemi- 
ca contro il barocco e il rococò approda a un cer- 
to schematico estremismo, che coinvolge in un 
giudizio critico negativo lo stesso Michelangelo. 
Millais John Everett (Southampton 1829 - Lon- 
dra 1896) pittore inglese. Con D.G. Rossetti e 
W.H. Hunt fondò, nel 1848, la confraternita pre- 
ralfaellita. Nel fervido clima di questo sodalizio 
eseguì le sue opere migliori, fra le quali si ricorda- 
no Cristo nella casa dei genitori (1850) e Ofelia 
(1852, entrambi a Londra, Tate Gall.). In M. la ca- 
rica trasfiguratrice è meno intensa che negli altri 
preraffaelliti; la sua pittura resta sovente sul piano 
dell’aneddotico e del quotidiano e si avvicina così 
al naturalismo di certa pittura continentale, con il 
quale ha incomune anche dei cedimenti al pateti- 
co e al sentimentale, riscattati tuttavia dalla gran- 
de dignità dell'esecuzione e da una costante ten- 
sione morale (// ritorno della colomba all'arca, 
1851, Oxford, Ashmolean Mus.; La giovane cieca, 
1856, Birmingham, City Mus. and Art Gall.). Nei 
dipinti più tardi l'equilibrio sembra spezzarsi a fa- 
vore di un gusto più facile e accademico (Infanzia 
di Raleigh, 1870, Londra, Nat. Gall.). Costante e 
notevole la sua produzione di xilografie. 

Millet Jean-Frangois (Gruchy 1814 - Barbizon 
1875) pittore francese. Figlio di contadini bene- 
stanti del Cotentin, nel 1837 poté recarsi, grazie a 
una borsa di studio, a Parigi, dove fu allievo di P. 
Delaroche e studiò i maestri del Louvre. Dipinse, 
all’inizio, ritratti e soggetti mitologici. In contatto 
dal 1847 con H. Daumier, J. Dupré, C. Troyon e 
con il critico Sensier, presentò al Salon del 1848 
Lo spulatore (Parigi, Mus. d'Orsay), primo qua- 
dro di soggetto contadino, assai apprezzato so- 
prattutto nei circoli d'opposizione. Nello stesso 
anno M. si trasferì a Barbizon dove trascorse il re- 
sto della sua vita, con l’eccezione di alcuni brevi 
viaggi a Cherbourg (1854 e 1870) e a Vichy (1866 
e 1868). Ma non fece parte del gruppo dei pittori 
di Barbizon, pur frequentandoli e pur avendo in 
comune con loro la ricerca naturalistica, preciso 
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«Le spigolatrici» (1857): olio su tela, 
cm 83,5 X111]. Parigi, Musée d'Orsay. 


14 


riflesso di una scelta «ideologica»: la fuga dalla 
condizione inumana della vita cittadina. L’esalta- 
zione del lavoratore, nuovo eroe nato dalle gior- 
nate del ‘48, legata in M. a una profonda e antire- 
torica comprensione della vita contadina, segna 
un momento importante per l'affermazione del 
realismo ottocentesco e influenzerà direttamente 
Courbet. Le sue opere dal taglio deciso, le sue fi- 
gure modellate con vigoroso plasticismo sono an- 
cor oggi notissime: Le spigolatrici (1857) e L'An- 
gelus (1858-59) conservati a Parigi (Mus. d’Or- 
say), fl seminatore (Boston, Mus. of Fine Arts), 
Andando al lavoro (Glasgow, Art Gall.). Dopo il 
1863, sotto l’influenza dell’amico P.-E.-Th. Rous- 
seau, M. si dedicò con maggior interesse al pae- 
saggio (Hameau-Cousin a Gréville, 1866, Boston, 
Mus. of Fine Arts), usando spesso i pastelli con ri- 
sultati quasi impressionistici (Primule, 1868, Bo- 
ston, Mus. of Fine Arts). In alcune di queste ope- 
re, l’accentuato sentimentalismo e gli effetti colo- 
ristici preannunciano addirittura soluzioni simbo- 
liste (Crepuscolo, 1866, Boston, Mus. of Fine Arts; 
La primavera, 1868-73, Parigi, Mus. d'Orsay). 
Mills Robert (Charleston, South Carolina, 1781 - 
Washington 1855) architetto e ingegnere statuni- 
tense. Fu uno dei maggiori esponenti della cosid- 
detta architettura «federale», che diffuse le forme 
neoclassiche negli stati atlantici durante i primi 
decenni del sec. xIix e, dal 1836, l’architetto dei 
principali edifici pubblici di Washington. In M., 
collaboratore fra l’altro di Th. Jefferson, il neo- 
classicismo si esprime in forme che si rifanno so- 
briamente ai grandi esempi dell'architettura gre- 
ca, con un'evidente preoccupazione per la f'unzio- 
ne cui l’edificio è destinato. Le sue opere princi- 
pali sono la chiesa monumentale di Richmond, 
Virginia (1812-14), e nella capitale il monumento 
a Washington (iniziato nel 1848), il ministero del 
Tesoro (1836-42), l’edificio delle Poste, quello dei 
Brevetti ecc. 

mimesi (dal gr. mimesis, «imitazione», «rappre- 
sentazione») l'imitazione della realtà e della natu- 
ra che, secondo la concezione estetica classica, sa- 
rebbe a fondamento della creazione artistica. La 
concezione della rappresentazione artistica come 
m. si è alfermata presso alcune civiltà che hanno 
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visto, anche per periodi di lunga durata (nell’arco 
di alcuni secoli), lo sviluppo concatenato di parti- 
colari convenzioni che consentissero di ottenere 
effetti di carattere illusionistico: in particolare nel- 
l’antichità classica (dal sec. vi a.C. ai primi secoli 
dell'era cristiana), in Europa (dalla fine del sec. 
xIN al x1x) e in Estremo Oriente. Tale concezione, 
che ha origini assai remote, si è tuttavia manife- 
stata — almeno sporadicamente — anche in altri pe- 
riodi e regioni, come indicano fra l’altro le inter- 
dizioni contro rappresentazioni di carattere an- 
tropomorfico della divinità che potessero divenire 
oggetto di culto idolatrico, o il timore che, in nu- 
merose culture, hanno suscitato immagini ritenu- 
te troppo somiglianti alla realtà. 

mE NATURA E IDEA. La questione del rapporto tra 
rappresentazione artistica e realtà è stata al centro 
di un lungo dibattito teorico che ha visto la m. in- 
tesa di volta in volta — e sovente in contrapposi- 
zione — come «imitazione della natura» o come 
«imitazione dell’Idea». Nell'antica Grecia la con- 
cezione dell’arte come «imitazione della natura» 
si è affermata tanto nel mito (per es. in quello di 
Dedalo, dove tuttavia appare ancora legata a 
quella dell’arte come magia) quanto nella specu- 
lazione filosofica, ma ben note sono la condanna 
di Platone e l’accusa che egli rivolse ai pittori (nel 
libro x della Repubblica) di essere imitatori non 
dell’essere, ma dell'apparenza, e quindi non della 
verità. Nel Timeo, poi, Platone giudicò bella solo 
l’opera il cui artefice non si accontenta di imitare 
ciò che è soggetto al tempo e quindi perituro, ma 
si sforza di riprodurre la forma e le proprietà di un 
modello eterno (come nell’arte egizia). 

La polarità tra «imitazione della natura» e «imita- 
zione dell’Idea» si estese, assumendo nuove for- 
mulazioni, dall'antichità attraverso il medioevo ti- 
no alla trattatistica del rinascimento, incrociando- 
si con l'affermarsi dei fondamenti «scientifici» 
dell’operare artistico. Se ne trova testimonianza 
nel trattato della pittura di L.B. Alberti, secondo 
il quale l’arte deve scaturire «dalle radici entro 
della natura», essendo scopo precipuo del pittore 
«fingiere quello si vede», ma seguendo procedi- 
menti di carattere «scientifico» e secondo un prin- 
cipio di selezione che consenta di andare al di là 
della pura e semplice imitazione della realtà. Da 
parte sua Leonardoscriveva che «le opere del pit- 
tore rappresentano le opere di essa natura» e che 
la pittura «è sola imitatrice delle opere di essa na- 
tura», ma intendendo l’attività dell’artista come 
scienza e indagine sui fenomeni naturali. 

Nel corso del sec. xvi si andò però gradualmente 
affermando il principio della «selezione» delle ap- 
parenze naturali, fino a trovare la più esplicita 
espressione da parte di V. Danti (7rartato delle 
perfette proporzioni, 1567), secondo il quale imi- 
tare la realtà significa trasfigurare la natura, cor- 
reggendone gli eventuali difetti: l’arte deve supe- 
rare la natura grazie all’azione dell’intelligenza 
umana, non soggetta al caso e capace di dominare 
le stesse leggi di natura. Si contrappone pertanto 
l’«imitare» — che presuppone la capacità di risalire 
dalla realtà all'Idea, o all’intenzione della natura — 
al «ritrarre» inteso come semplice e fedele copia 


delle apparenze naturali. Danti, facendosi porta- 
voce delle aspirazioni a una maggiore libertà fan- 
tastica dell'artista nell'età della «maniera», riven- 
dica altresì all'arte del «disegno», in quanto fon- 
data sulla imitazione non dei prodotti ma delle in- 
tenzioni della natura, la possibilità di «fare nuovi 
composti e cose che quasi parranno tal volta dal- 
l’arte stessa ritrovate; come sono le chimere (...) in 
modo fatte che, quanto al tutto di loro, non sono 
imitate dalla natura, ma si bene composte parte di 
questa e parte di quella cosa naturale, facendo un 
tutto nuovo per se stesso». 

Agli inizi del Seicento, F. Zuccari, pur accoglien- 
do la definizione di arte come m., distingue tra 
«disegno esterno» e «disegno intemo» («il con- 
cetto formato nella mente nostra») grazie al qua- 
le l’arte può «produrre infinite cose artificiali si- 
mili alle naturali». Su una posizione simile è il 
Baldinucci, il quale afferma anche che oggetto 
della pittura può essere «l’imitare egualmente il 
bello e'l brutto, purché l’occhio dei riguardanti 
faccia restare ingannato». Si tratta di una affer- 
mazione che se, da un lato, giustifica le scelte te- 
matiche non convenzionali e non «classiciste» di 
numerosi artisti del secolo, dall’altro sembra alli- 
nearsi alla concezione dell’imitazione come «in- 
ganno dilettoso», proposta da trattatisti come lo 
Sforza Pallavicino o il Tesauro. La condanna di 
ogni forma di «naturalismo» come dell’arte ba- 
rocca si afferma invece negli scritti di G.P. Bellori, 
il più autorevole teorico dell’imitazione dell’Idea, 
in senso strettamente platonico, nell’ambito del 
classicismo. Secondo il Bellori compito dell'artista 
è ricondurre la realtà all’Idea: «Idea del pittore e 
dello scultore è quel perfetto ed eccellente esem- 
pio della mente, alla cui immaginata forma imi- 
tando si rassomigliano le cose che cadono sotto la 
vista (...). Così l’Idea costituisce il perfetto della 
bellezza naturale». La concezione del Bellori, se- 
condo il quale l’osservazione della natura deve es- 
sere per l’artista solo il punto di partenza per 
ascendere all’Idea, trovò ampio seguito per tutto 
il sec. xvili, specialmente in Francia e in Inghilter- 
ra, incontrando raramente opposizione, per es. da 
parte di Hogarth o di Diderot. Almeno sul piano 
teorico la concezione tradizionale dell’arte come 
m. entra poi definitivamente in crisi con il roman- 
ticismo e l’idealismo. 

MB VEROSIMIGLIANZA E CONVENZIONE. Discendendo 
dal piano della teoria e della speculazione estetica 
a quello della pratica degli artisti e della produ- 
zione di immagini, occorre richiamare l’attenzio- 
ne almeno su alcuni punti messi in evidenza dagli 
studi della seconda metà del Novecento, a partire 
da quelli fondamentali di E. Gombrich sulla psi- 
cologia della rappresentazione artistica. Innanzi- 
tutto la m. praticata dagli artisti non può mai, in 
alcun modo, essere concepita come una semplice 
trascrizione del dato naturale. Si tratta sempre, 
semmai, di una «traduzione» secondo un codice 
particolare, che richiede l’elaborazione e lo svi- 
luppo di specifiche convenzioni di rappresenta- 
zione in funzione di effetti di natura illusionistica. 
Tale operazione risulta comunque sempre vinco- 
lata dai mezzi a disposizione e conosce limiti inva- 
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licabili, di cui numerosi artisti — e proprio fra quel- 
li più inventivi e innovativi — sisono mostrati per- 
fettamente consapevoli. In secondo luogo, secon- 
do la formula proposta da Gombrich, nell'attività 
artistica «il fare precede l’imitare»: l'osservazione 
del dato naturale interviene quindi, in fasi succes- 
sive — e quando se ne ponga la necessità in consi- 
derazione della funzione dell’immagine — per cor- 
reggere uno schema originario, che può essere 
stato concepito non tanto in vista della «verosimi- 
glianza» dell’immagine, quanto della sua «effica- 
cia», in particolare presso società nelle quali pre- 
valga il valore magico rituale dell’immagine stes- 
sa. Del resto - come sembrano fra l’altro attestare 
miti come quello di Pigmalione — la prima e se- 
greta aspirazione dell’artista non sembra essere 
stata quella di imitare la natura, ma quella di ga- 
reggiare con la creazione stessa. Ancora Leonar- 
do, pur essendo perfettamente consapevole del 
fatto che l'aspirazione dell'artista a creare nelle 
sue opere una seconda realtà trova limiti insor- 
montabili nei mezzi a sua disposizione, ne esalta- 
va le capacità creative: «Se il pittore vuol vedere 
bellezze che innamorino egli è signore di generar- 
le, e se vuol vedere cose mostruose che spaventi- 
no, 0 che sieno buffonesche e risibili, o veramente 
compassionevoli, ei è signore e dio...» 

MW LA RAPPRESENTAZIONE ILLUSIONISTICA DELLA 
REALTÀ. Nella storia della m. resta comunque fon- 
damentale il fatto che per due lunghi periodi del- 
l’arte occidentale (ciascuno esteso sull’arco di ol- 
tre mezzo millennio) si assiste allo sviluppo conca- 
tenato di convenzioni di rappresentazione che 
tendono via via a perfezionare e differenziare il 
processo di imitazione delle apparenze naturali, al 
fine di conseguire sempre più efficaci effetti di il- 
lusionismo nell'immagine. Le vicende artistiche 
dell'antica Grecia sono state narrate da Plinio il 
Vecchio come una successione di «invenzioni», da 
parte di singoli artisti, viste come progressive con- 
quiste nel senso della m. Se si considera la rappre- 
sentazione della figura umana in scultura, dall’età 
arcaica all’ellenismo, ci si trova di fronte a un pro- 
cesso che punta a un graduale accostamento alla 
realtà, partendo dallo schema della figura frontale 
e simmetrica, concepita per una veduta unica, per 
giungere all’accurata definizione anatomica e alla 
resa del movimento dei corpi, al dinamismo 
espressivo delle figure immerse rello spazio degli 
artisti del sec. iv a.C., fino al minuzioso realismo 
delle opere ellenistiche (+ proporzioni, teoria 
delle). Il medesimo schema storiografico di Plinio 
il Vecchio è stato applicato dal Vasari all’arte ita- 
liana dalla fine del Duecento a oltre la metà del 
Cinquecento, come un processo che conduce alla 
«perfezione dell’arte», le cui tappe sono segnate 
dalle conquiste dei singoli maestri, in un concate- 
narsi di invenzioni, di sviluppo e perfezionamento 
di convenzioni di rappresentazione che manifesta, 
tra l’altro, l'acquisizione da parte degli artisti di at- 
titudini e di una mentalità che potrebbero essere 
definite, almeno in senso lato, «scientifiche». Tale 
processo, che non si limita certamente alla cultura 
figurativa italiana, ma riguarda l’intera Europa oc- 
cidentale, estendendosi fino al sec. x1x, investe la 


resa dello spazio e degli effetti atmosferici come 
della volumetria, dell'anatomia e del movimento 
dei corpi, il «colore della luce» come gli effetti di 
riflessione luminosa, ma anche l’espressione degli 
affetti e delle passioni attraverso la mimica e la ge- 
stualità. Se risulta assurdo parlare in generale di 
«progresso dell’arte», appare certamente legitti- 
mo sostenere che si verificò un progresso della m., 
nel senso dell’acquisizione da parte degli artisti di 
sempre più efficaci e perfezionati mezzi e stru- 
menti per la rappresentazione illusionistica della 
realtà, che presupponevano ovviamente e stimo- 
lavano un interesse continuamente rinnovato per 
l'osservazione e lo studio della natura. 

Anche altre civiltà artistiche hanno sperimentato, 
per es., l’uso dello scorcio oppure convenzioni di 
rappresentazione spaziale o in funzione della resa 
del movimento, ma si tratta per lo più di fenomeni 
isolati, rimasti senza seguito, che non hanno inne- 
scato uno sviluppo duraturo, mirante a un conti- 
nuo perfezionamento della m. Il verificarsi di tale 
fenomeno non può trovare una spiegazione univo- 
ca e va comunque visto in rapporto a un progressi- 
vo ma radicale mutamento della funzione precipua 
delle immagini e all'assunzione, da parte degli arti- 
sti, di nuovi compiti, oltre che di una diversa posi- 
zione all’interno della società. Tra le ipotesi che so- 
no state formulate la più convincente appare quel- 
la collegata alla esigenza di rappresentare in im- 
magini vicende storiche o mitologiche o religiose 
come eventi reali, che richiedeva innanzitutto uno 
sviluppo della prospettiva e dello scorcio in funzio- 
ne della visione dell'evento rappresentato come se 
fosse visto da un «testimone oculare». In effetti, co- 
me ha rilevato E. Gombrich «in tutta la storia del- 
l’arte occidentale è costante l'interazione tra pro- 
posito narrativo e realismo pittorico», ma l’osser- 
vazione può valere anche per l’«arte della descri- 
zione» sviluppata in particolare nei Paesi Bassi. 
Una seconda ipotesi, non in contrasto con la pri- 
ma, mette in relazione lo sviluppo della m. quasi 
come una sorta di «compensazione», con la pro- 
gressiva perdita del valore magico o sacrale del- 
l’immagine. E in effetti si può constatare che pres- 
so civiltà nelle quali l’immagine mantenne forte- 
mente tale valore (come per es. quella egizia o 
quella bizantina) lo sviluppo della m. rimase so- 
stanzialmente bloccato. Il pericolo di inseguire una 
spiegazione univoca appare comunque ancora più 
evidente quando si prendono in considerazione 
forme di sviluppo della rappresentazione della na- 
tura presso culture extraeuropee. Così, per es., il 
«realismo» come viene concepito nell’arte occi- 
dentale è sempre rimasto estraneo all’arte dell’an- 
tica Cina, che pure ha sviluppato forme molto raf- 
finate di m., prefiggendosi tuttavia non la copia o 
riproduzione della realtà, ma l’espressione della 
sua «risonanza spirituale», che deve essere colta 
nella rappresentazione visibile, senza tuttavia esau- 
rirsi nella mera riproduzione. Diversi approcci cul- 
turali alla realtà e alla natura hanno dato luogo a 
differenti concezioni della m., che sembrano appa- 
rentarsi solo in quanto si valgono di convenzioni 
elaborate in rapporto ai comuni mezzi e strumenti 
che sono propri della rappresentazione artistica. 
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Minardi Tommaso (Faenza, Ravenna, 1787 - Ro- 
ma 1871) pittore italiano. Studiò all'Accademia di 
San Luca a Roma, familiarizzando con F. Giani e 
con V. Camuccini. Successivamente fu a Milano, 
dove conobbe G. Bossi e A. Appiani. Del 1813 ca 
è il suo celebre Autoritratto nello studio (Firenze, 
Uffizi), di un precoce romanticismo. M. non pro- 
seguì per questa via: già la Cena in Emmaus 
(1807, Faenza, Pin. Comunale) lo mostra afl'asci- 
nato a un tempo dal colorismo veneto e fiammin- 
go e dal disegno quattrocentesco, binomio che ca- 
ratterizzerà tutta la sua successiva attività. Nel 
1825, con il dipinto San Stanislao morente (Roma, 
Noviziato dei gesuiti), fomentò le dispute fra neo- 
classici e nazareni aderendo al linearismo della 
pittura umbra quattrocentesca; nel 1834 si fece 
promotore del manifesto purista, firmato da P. 
Tenerani, A. Bianchini e F. Overbeck. Il «perugi- 
nismo» di M. culminò nella Madonna del Rosario 
(1840, Roma, Gall. Naz. d'Arte Mod.), ma anche 
nella sua produzione più tarda (Roma, chiesa del 
Verano, 1861) M. restò fedele alle teorie puriste. 
minareto + moschea. 

minbar + moschea. 

Minguzzi Luciano (Bologna 191 1) scultore italia- 
no. Ha studiato all'Accademia di Bologna. La sua 
scultura è, sin dall'inizio, carica di capacità espres- 
sive e di possibilità narrative; rimeditazione degli 
antichi, suggestioni dell'ultimo Arturo Martini e 
influssi di Manzù e M. Marini confluiscono in un 
modellato tattile e istintivo ( £va, 1938; Capricci, 
1942). Nelle opere del dopoguerra, l'esempio di 
Picasso ha ulteriormente stimolato questa tensio- 
ne vitale in termini di fisicità violenta e di intenso, 
gustoso racconto popolare (le varie versioni del 
Cane fra le canne e del Gallo, a partire dal 1950; 
formelle per la quinta porta del Duomo di Mila- 
no, 1950-52). Dopo svolgimenti prossimi all’astra- 
zione, negli anni Sessanta M. ha ripreso una sorta 
di espressionismo narrativo, con una serie di tra- 
giche testimonianze della recente storia dell’uo- 
mo (Fiore chiaro, 1969; Ippolito, 1972). 


miniatura 


miniatura termine che indica propriamente la de- 
corazione pittorica, a piena pagina o limitata alle 
iniziali e ai bordi, di un manoscritto: è general- 
mente eseguita con colori ad acqua o a tempera, 
ma anche a olio 0 smalto, in epoche più antiche su 
papiro, più tardi su pergamena e in seguito anche 
su carta. Il vocabolo deriva dal verbo latino mi- 
niare, relativo all’uso di scrivere le iniziali in rosso 
(minium). Per estensione, viene usato anche per 
indicare qualunque oggetto pittorico di piccole di- 
mensioni (in particolare ritratti), realizzato con 
minuzia esecutiva di particolari. La m. è general- 
mente collocata tra le «arti minori», quasi come 
versione in formato ridotto e meno impegnativa 
della pittura; ciò è il risultato di una lunga tradi- 
zione storica, che ha posto la m. in una posizione 
inferiore, riservata ai dilettanti o limitata ai setto- 
ri marginali dell'operazione artistica; ma non va 
dimenticato che, a parte ogni considerazione sulla 
inconsistenza scientifica di un tale metodo di clas- 
sificazione, la m. ebbe in particolari momenti sto- 
rici e in alcune scuole artistiche (medioevo occi- 
dentale, Oriente islamico e persiano) una impor- 
tanza eccezionale, pari se non superiore a quella 
della pittura, e assunse una funzione notevole nel- 
l'ambito dell’elaborazione originale del linguag- 
gio artistico e, più in generale, della diffusione 
della cultura. Scarse sono le testimonianze di ope- 
re di m. in età antica, anche se restano alcuni si- 
gnificativi esempi di arte egizia e greco-romana, 

specie di epoca tarda (secc. ini-1v d.C.). A partire 
dal sec. v la documentazione è più copiosa e con- 
sente di risalire agli scriproria di Costantinopoli e 
dell’area siro-palestinese: caratteristica comune è 
l'influenza dell’arte alessandrina, intesa in senso 
più corsivo in Siria (Codice purpureo, Rossano 
Calabro), più aulico a Bisanzio (Dioscuride, Vien- 
na, Bibliothek der Akademie der Bildenden K.iin- 
ste). Dopo la controversia iconoclasta, che segnò 
un grave periodo di stasi produttiva, gli seriptoria 
di Bisanzio riprendono vigore tra i secc. ix e Xx, 

realizzando una serie di codici sfarzosi (Omelie di 


1 «Vangelo di Lindis farne» (secc. vi-inizio vi). Londra, British Museum. 2 Pagina dai «Phenomena» di Arato (sec. 1x). 
Leida, Biblioteca dell’Università. 3 Pagina dai «Moralia in Job» di Gregorio Magno (sec. x). Madrid, Biblioteca 
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san Gregorio, Parigi, Bibliothèque Nat.; Menolo- 
gio di Basilio 11, Biblioteca Vaticana) di stile auli- 
co e monumentale, in cui la tradizione classica è 
rivista in termini di solenne ieraticità. Più popola- 
resca appare la produzione dei centri minori, di 
ambiente copto, armeno, georgiano: si distinguo- 
no però i monasteri del Monte Athos, la cui pro- 
duzione (Tetravangelo, sec. x) si mantiene a buon 
livello per vari secoli. In Occidente, intanto, uno 
sviluppo del tutto autonomo, legato alle tradizioni 
celtiche e germaniche, avevano avuto gli scripto- 
ria dei secc. ve vi. Caratteristica comune è l’uso di 
una decorazione zoomorfica e fitomorfica fitta e 
intrecciata, stesa senza diretto contatto con il testo 
e senza lasciar troppo spazio alla figurazione uma- 
na: oltre ai centri merovingici (Sacramentario di 
Gellone, Parigi, Bibliothèque Nat.) e dell’Italia 
settentrionale (Omelie di san Gregorio, Vercelli, 
Biblioteca Capitolare), vanno ricordati i mano- 
scritti miniati nelle Isole Britanniche (Vangelo di 
Kells, Vangelo di Durrow, Dublino, Trinity Colle- 
ge Library; Vangelo di Lindisfarne, Londra, Briti- 
sh Mus.) per l'esuberanza e la fantasia degli orna- 
ti, spesso ispirati a coeve opere di oreficeria (teso- 
ro di Sutton Hoo) e che raggiungono esiti altissimi 
nelle cosiddette «pagine tappeto», per la raffinata 
cromia e l’astratta bellezza della fitta decorazione. 
Nel sec. 1x, la «rinascita carolingia» (+ carolingia, 
arte) porta a uno stile largo, monumentale, cro- 
maticamente ricco, che attinge coscientemente 
anche al repertorio classico (Evangeliario di Go- 
descalco, Evangeliario di Soissons, Parigi, Bi- 
bliothèque Nat.; Bibbia di Alcuino, Roma, Biblio- 
teca Vallicelliana; Evangeliario di Ebbone, Esper- 
nay, Bibliothèque; Phenomena di Arato, Leida, 
Biblioteca dell'Università). Tale stile prosegue in 
età ottoniana (+ ottoniana, arte), ma con un rit- 
mo più pacato che nasce dalla semplificazione 
formale e dalla stesura a larghe zone cromatiche 
(Codice di Gerone, Darmstadt Hessische Landes- 
bibliothek; Pericopio di Enrico 11, Codice aureo di 
sant'Emmeran, Monaco, Staatsbibliothek; Salte- 


rio di Egberto, Cividale, Mus. 
Naz.). 

Con il sec. x1, le scuole nazionali tendono a diffe- 
renziarsi in varie interpretazioni del nuovo stile 
romanico. La prima scuola, in ordine cronologico, 
è quella sviluppatasi in Spagna dalla metà del sec. 
x: a contatto con il mondo islamico, acquista fisio- 
nomia lo stile «mozarabico», caratterizzato da 
una estrema essenzialità compositiva, da colori 
forti e piatti serrati entro contorni robusti e da 
una singolare immediatezza espressiva: opera 
chiave è l’Apocalisse di Magius pictor (New York, 
Pierpont Morgan Library), da cui derivano quelle 
di Gerona, Madrid, Seo de Urgel ecc. In Francia, 
le varie componenti culturali (mozarabica, otto- 
niana, bizantina) pervengono a una sintesi origi- 
nale solo più tardi, nei grandi monasteri cister- 
ciensi del nord, come Citeau Saint-Bertin (Vie de 
saint Bertin, Boulogne, Bibliothèque), Corbie e, 
soprattutto, Saint-Amand (Vie de saint Amand, 
Valenciennes, Bibliothèque): si tratta di un lin- 
guaggio mosso, robustamente plastico, che sa pie- 
garsi alla solennità monumentale come a fresche 
notazioni realistiche. Strettamente legata a questa 
produzione è l’attività dei monasteri inglesi, Can- 
terbury, Hereford, Saint Alban (Salterio di Saint 
Alban, Hildesheim, Bibliothek), che si distinguo- 
no per una espressività più immediata e una più 
brillante gamma cromatica. Più complessa è infi- 
ne la situazione in Italia, dove la tradizione bizan- 
tina, coscientemente ripresa a Montecassino (Vita 
di san Benedetto, Biblioteca Vaticana), mantiene 
comunque un più duraturo vigore. Tipica è la pro- 
duzione pugliese degli Exu/ter (Cattedrale di Bari 
e Cattedrale di Troia; Pisa, Archivio del Capito- 
lo), grandi rotoli con illustrazioni leggibili dai fe- 
deli mentre l’officiante scorreva il testo, e delle 
Bibbie «atlantiche», dette così per le grandi di- 
mensioni (Biblioteca Apostolica Vaticana); nel 
nord erano attivi i centri di Nonantola, Milano, 
Padova ecc. 

Nel sec. xIll l’attività miniatoria si sposta dagli 


Archeologico 


4 «Accensione del cero pasquale»: pagina da un «Exultet» (sec. x11). Roma, Biblioteca Corsiniana. 5 J. Pucelle: «Saul tenta 
di ferire David», pagina dal «Breviario di Belleville» (1323-26 ca). Parigi, Bibliothèque Nationale. 6 «Crociati sotto le mura 
di Gerusalemme»: pagina dall'« Entrée d'Espagne» (sec. xiv). Venezia, Biblioteca Marciana. 
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74. Van Eyck: «Nascita di Giovanni Battista e Battesimo di Cristo», pagina da « Les heures de Milan» (sec. xv). Torino, 
Musco Civico di Arte Antica. 8 T. Crivelli: «Bibbia di Borso d' Este» (sec. xv). Modena, Biblioteca Estense. 9 G. Clovio: 
«Adamo ed Eva», gouache e oro su velina da le «Ore Farnese» (1538-46). New York, Pierpont Morgan Library. 


scriptoria dei monasteri a quelli delle università e 
delle corti, la cui iniziativa porta a un grande svi- 
luppo della m., non più riservata ai testi sacri. 
Cambia anche lo stile, che acquista toni di ele- 
ganza profana, di grazia decorativa: il codice mi- 
niato è ora ricercato principalmente come ogget- 
to di lusso e di bellezza. Il centro maggiore della 
m. gotica è senza dubbio la Francia, specie la 
scuola di Parigi. Di qui escono, all’inizio del Due- 
cento, il Salterio di Luigi 1x e la Bible Moralisée 
(Parigi, Bibliothèque Nat.), dalle fitte, coloratissi- 
me scene di tono profano disposte a coprire tutta 
la pagina come riquadri di vetrate; più tardi, all’i- 
nizio del sec. xIv, a Parigi operano J. Pucelle, che 
inaugura un nuovo tipo di decorazione a sottili, 
eleganti racemi incornicianti fantasiosamente il 
testo, e altri importanti maestri che determinano 
il gusto europeo (Maître aux Bouquetaux, Jean 
de Bondol ecc.). Mentre l'Inghilterra prosegue 
nella sua linea di imitazione francese (Salterio 
della Regina Maria, Londra, British Mus.), la 
Germania riesce ben presto ad assumere una po- 
sizione autonoma, con opere come il Salterio di 
santa Elisabetta (Cividale, Mus. Archeologico 
Naz.) e i Minnestinger (Heidelberg, Università): il 
contorno secco, l'impostazione decisamente gra- 
fica, la ricercatezza formale, le dure osservazioni 
realistiche distinguono nettamente la scuola te- 
desca da quella francese. Breve ma vivissima è la 
fioritura della scuola boema, con una serie di co- 
dici (Passionario di Cunegonda, Bibbia di Veli- 
slav, Praga, Biblioteca Naz.) miniati con linguag- 
gio nervoso, fatto di linearismo spezzato e punta- 
to e di colori aspri. 

In Italia, l'età gotica conosce, in parallelo con le 
vicende della pittura, la fioritura di una serie di 
scuole stilisticamente molto differenziate: Bolo- 
gna, il cui forte senso costruttivo ed espressionisti- 
co culmina nella personalità di Nicolò di Giaco- 
mo; Firenze, con il giottesco Pacino di Bonaguida 


e poi con la fiorente Scuola degli Angeli (Simone 
Camaldolese, Lorenzo Monaco); Siena, con S. 
Martini e l’elegantissimo Maestro del Codice di 
san Giorgio: il Veneto, prima aperto a influenze 
ibride con l’Entrée d'Espagne (Venezia, Bibliote- 
ca Marciana), poi dominato da artisti «padani» 
come Giusto de° Menabuoi e Altichiero da Zevio; 
e infine la Lombardia, forse il centro più impor- 
tante, in cui, con il Maestro di Tristan, Giovanni 
di Benedetto da Como e infine G. De’ Grassi, si 
impone uno stile ornamentale e finemente reali- 
stico, affine e concorrente di quello francese. Le 
varie esperienze nazionali si concludono, all’ini- 
zio del Quattrocento, nel comune linguaggio «in- 
ternazionale», che accosta nel gusto della narra- 
zione «cortese», del realismo aneddotico, dello 
sfarzo decorativo, gli artisti attivi in Lombardia 
(Michelino da Besozzo), in Francia e in Borgogna 
per Jean de Berry e altri committenti (A. Beau- 
neveu, Jacquemart de Hesdin, i Limbourg, Mae- 
stro del duca di Bedford, Maestro di Boucicaut, 
Maestro delle Ore di Rohan ecc.) e in Boemia. 
Con l’inizio del rinascimento e l’affermarsi delle 
sue concezioni estetiche, lam. perde rapidamente 
importanza: si continuano a produrre codici mi- 
niati, ma la m. viene ormai valutata più come or- 
namentazione che come opera d’arte autonoma, 
e in ogni caso lo sviluppo delle idee artistiche av- 
viene completamente al di fuori di essa: tanto è 
vero che molto spesso sono i pittori a dedicarsi 
saltuariamente alla m., per espresso incarico di 
committenti. Per quasi tutto il Quattrocento fiori- 
scono tuttavia in Italia scuole miniaturistiche qua- 
litativamente importanti: a Firenze, dove artisti 
come Z. Strozzi, Francesco di Antonio, A. Atta- 
vanti traspongono nella decorazione dei codici il 
nuovo linguaggio rinascimentale. specie nella ver- 
sione più «preziosa» del Beato Angelico: a Siena, 
dove artisti come Francesco di Giorgio, il Vec- 
chietta ecc. si impegnano nelle tavolette di bic- 
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cherna: a Ferrara, dove, per iniziativa degli Esten- 
si, si svolge una intensa attività che culmina con 
l’opera di T. Crivelli, Franco de’ Russi, G. Giraldi 
e con l’esecuzione della sfarzosa Bibbia di Borso 
d’Este (Modena, Biblioteca Estense); e in Lom- 
bardia, dove, ad artisti ancora legati alla tradizio- 
ne gotica, come il Maestro delle Vitae Imperato- 
rum e Belbello da Pavia, succedono solo dopo la 
metà del Quattrocento miniatori rinascimentali 
come G.P. Birago e i fratelli C. e G.A. De’ Predis. 
In Francia, l’arte della m. mantiene invece per tut- 
to il Quattrocento una forte continuità col passa- 
to. Nelle corti di Borgogna e di Renato d'Angiò 
numerosi maestri {Maestro del Cueur d'amour 
espris, S. Marmion) operano una originalissima 
fusione di elementi gotici e spunti rinascimentali, 
specie sulla linea del maggiore di essi, J. Fouquet. 
Un fenomeno analogo avviene in Fiandra, dove 
la tradizione dei Limbourg si combina agevol- 
mente col nuovo linguaggio di J. Van Eyck: capo- 
lavori di questo stile, che concilia larghezza di im- 
pianto e incanto coloristico su una base di attento 
realismo, sono le Ore di Muria di Borgogna 
(Vienna, Osterreichische Nationalbibliothek) e il 
Breviario Grimani (Venezia, Biblioteca Marcia- 
na), per il quale operarono S. Benning, G. Horen- 
bout e Mabuse. 

Nel Cinquecento, con la singolare eccezione di 
G. Clovio, un’attività miniaturistica propriamen- 
te detta non esiste più. Si afferma invece l’uso del 
ritratto miniato, cioè di dimensioni ridottissime. 
L’uso sembra derivare, con l’attività di Holbein, 
dall’Inghilterra, dove ha comunque un grande 
impulso con la produzione raffinatamente ma- 
nieristica di N. Hilliard e di I. Oliver, e più tardi 
di S. Cooper, seguace di Van Dyck. Con il Sei- 
cento la realizzazione di piccoli dipinti miniati 
(specie ritratti, nature morte e paesaggi) diviene 
d’uso comune in Inghilterra, in Germania e so- 
prattutto nei Paesi Bassi, ma senza l’intervento 
di grandi artisti; ha un miglioramento qualitativo 
nel Settecento, in particolare in Francia, sull’e- 
sempio di R. Carriera (cui risale l’uso del pastel- 
lo), e in Inghilterra, per scadere poi definitiva- 
mente, nel secolo successivo, a tipica produzione 
da salotto. 

miniaturisti, maestri o piccoli maestri, termine 
convenzionale — corrispondente all’inglese Little- 
masters e al tedesco Kleinmeister — che indica un 
gruppo di ceramografi e di vasai attici attivi nel se- 
condo venticinquennio del sec. vi a.C. Eseguiro- 
no, nella tecnica delle figure nere, fregi su coppe, 
con decorazioni estremamente minute che deno- 
tano un virtuosismo disegnativo e risentono del- 
l'influenza delle produzioni della lonia. Rare le 
applicazioni di questa tecnica su altre forme cera- 
miche. Si conoscono numerose firme di m.m., fra 
cui alcune sono di artisti ben noti anche per altri 
tipi di produzione vascolare: Exechia, Amasi, 
Nikosthenes (opere a Monaco, Antikensammlung; 
Tarquinia, Mus. Naz.: Berlino. Antikenabteilung). 
minimal art tendenza artistica sviluppatasi negli 
Stati Uniti intorno alla metà degli anni Sessanta 
del Novecento e consacrata dalla mostra Struttu- 
re primarie (New York, Jewis Mus., 1966). Ave- 


va le sue radici nel costruttivismo, filtrato attra- 
verso la lezione di J. Albers, già docente al 
Bauhaus, trasferitosi nel 1933 negli Stati Uniti 
dove svolse una lunga e influente attività didatti- 
ca e di ricerca pittorica, particolarmente attenta 
alle variazioni timbriche del colore (è del 1963 il 
saggio /nterazione cromatica). Altre anticipazio- 
ni della m.a. si trovano nell’opera di B. Newman, 
M. Rothko e A. Reinhardt. La m.a. (o minimali- 
smo: il termine fu coniato nel 1965 da R. Wol- 
lheim), sostenuta criticamente da B. Rose e M. 
Fried, si propose come alternativa alle diverse 
declinazioni dell’espressionismo astratto, carat- 
terizzandosi per la drastica riduzione e semplifi- 
cazione delle forme (con preferenza per le 
«strutture primarie», le forme geometriche ele- 
mentari, gli elementi modulari e seriali) e dei co- 
lori (fino al monocromo) e per lo spostamento 
d'interesse dalle componenti soggettive ed 
espressive dell’opera a quelle strutturali e per- 
cettive. Sono riconducibili a questa tendenza ar- 
tistica (in cui sono stati colti, fra l’altro, echi del- 
la serialità della produzione industriale o della 
concezione dello spazio urbano statunitense) sia 
scultori (R. Morris, C. Andre, S. LeWitt, B. Nau- 
man, R. Serra, D. Judd, D. Flavin, R. Bladen) 
sia pittori (F. Stella, L. Zox, D. Bannard, A. 
Martin, R. Ryman, R. Mangold, R. Tuttle, B. 
Marden, K. Noland, E. Kelly). 

minimalismo + minimal art. 

Minio Tiziano + Aspetti, Tiziano. 

Minne Georges (Gand 1866 - Laethem-Saint- 
Martin 1941) scultore e disegnatore belga. Studiò 
all'Accademia della sua città e poi a quella di 
Bruxelles, ma essenziale per la sua formazione fu 
l’incontro e l'amicizia con il poeta M. Maeter- 
linck, che lo introdusse nell’ambiente dei simboli- 
sti belgi e del gruppo Les xx, alle cui mostre prese 
parte. | suoi primi lavori mostrano influenze rodi- 
niane, su cui, in seguito, si innestarono modi deri- 
vati dall’arte medievale, soprattutto dopo l’espo- 
sizione dei primitivi fiamminghi (Bruges, 1902). 
La sua opera più nota è il gruppo in marmo // 
pozzo con cinque adolescenti inginocchiati (1898, 
Essen, Folkwang Mus.), che, nella esemplare ri- 
cerca di una ritmica e lineare purezza di forme, è 
considerato un capolavoro della scultura art nou- 
veau. Gli anni 1908-11] segnano un ritorno natura- 
lista con figure di popolani fiamminghi alla C. 
Meunier; dopo la guerra, M. riprese il suo primo 
stile sviluppando, tra gli altri, il tema della mater- 
nità. 

Mino da Fiesole (Poppi, Arezzo, 1429 - Firenze 
1484) scultore italiano. Allievo secondo il Vasari 
di Desiderio da Settignano (ma i due scultori era- 
no quasi coetanei), fu inizialmente attivo come 
ritrattista a Firenze (Piero de' Medici, 1453, Fi- 
renze, Bargello), a Roma, dove approfondì lo 
studio della ritrattistica antica (Nicolò Strozzi, 
1454, Berlino, Staatl. Mus.) e a Napoli (Astorgio 
Manfredi, 1455, Washington, Nat. Gall.). Torna- 
to a Firenze eseguì, oltre a ritratti (Giovanni de’ 
Medici, Rinaldo della Luna, 1461, Firenze, Bar- 
gello) e al tondo con la Madonna e il Bambino 
pure al Bargello (1470) ca), opere di maggior im- 
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1 «Hatra 11» (1968) 

di J Stella: olio su tela, 

cm 300,5 X600.5. Coll. priv. 
7A «Range» (1971)) 

di B. Marden: olio e cera 
su tela, cm 61 X105. 

Coll. priv. 

3 «Scissors Jack Series» 

di L. Zox. New York, 

coll. priv. 

4 «Sculture a terra» (1969) 
di C. Andre: piastrelle in 
magnesio, cm 182,7 Xx182,7. 
New York, coll. priv. 


S «Monumento per V. Tatlin» (1966-69) di D. Ftavin: neon. 
Londra, Tate Gallery. 

6 «Senza titolo» (1968) di R. Morris: rete d'acciaio smaltata, 
cm 9) X360)X360. Coll. priv. 

7 «Struttura geometrica aperta iv» (1990) di S. LeWitt: 
legno dipinto, cm 98x438x98. Coll. priv. 

8 «Senza titolo - Grande catasta» (1991) di D. Judd: 
alluminio anodizzato e plexiglas, cm 457Xx1012X79. 

Los Angeles, coll. priv. 
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pegno architettonico e di destinazione funeraria 
(monumento Salutati, Fiesole, Duomo; monu- 
mento Giugni e tomba del conte Ugo di Toscana, 
entrambi alla Badia fiorentina). Oltre che a Fi- 
renze, svolse un’intensa attività a Volterra (ta- 
bernacolo, 1471, Duomo), Prato (due rilievi per il 
pulpito di A. Rossellino, Duomo) e soprattutto a 
Roma (1474-80), dove eseguì da solo o in colla- 
borazione (con G. Dalmata e A. Bregno) nume- 
rosi monumenti funerari (tomba di Paolo 1 in 
San Pietro; tomba Riario ai Santi Apostoli; tom- 
ba di Cristoforo Della Rovere in Santa Maria del 
Popolo; altare di San Gerolamo, 1475, in Santa 
Maria Maggiore). La sua attività è spesso confu- 
sa, per l'’omonimia, con quella di Mino del Rea- 
me. Tornato a Firenze nel 1480, vi completò la 
sua opera maggiore, la ricordata tomba del conte 
Ugo di Toscana scolpendo la lunetta con la Ma- 
donna e il Bambino, e realizzò il marmoreo reli- 
quario in Sant'Ambrogio (1481). Artista ecletti- 
co, M. si adeguò agli ideali umanistici di B. Ros- 
sellino interpretandoli con una grazia e un gusto 
decorativo che si avvicinano a Desiderio da Setti- 
gnano. 

Mino del Reame (attivo nel 1460-80) scultore 
italiano. Citato dal Vasari come originario del re- 
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arte minoico-micenea 

1 «Scena di sacrificio»: lastra di un 
sarcofago (part., 1450-1400 a.C.) da 
Haghia Triada. Iraklion, Musco. 

2 «Dea dei serpenti»: terracotta 
policroma (1500 ca a.C.). Iraklion, 
Musco. 

3 Vaso decorato con il motivo del 
polipo (1450 ca a.C.) dal palazzo di 
Cnosso. Iraklion, Musco. 


4 Brocca a becco in stile Kamdres 
(1850-1700 a.C.) dal palazzo di Festo. 
Iraklion, Musco. 


gno di Napoli e attivo a Roma, non lasciò alcuna 
opera certa; gli vengono tuttavia attribuiti, tra 
l’altro, il ciborio del cardinale d’Estouteville in 
Santa Maria Maggiore (distrutto; ne restano 
frammenti) e un tabernacolo in Santa Maria in 
Trastevere a Roma. La sua attività è spesso con- 
fusa, per l’omonimia, con quella di Mino da Fie- 
sole. 

minoico-micenea, arte espressione che designa 
la cultura artistica sviluppatasi a partire dalla 
metà del in millennio a.C. a Creta, nella Grecia 
continentale e nelle isole del mare Egeo. L’a.m.- 
m. costituisce il fenomeno più appariscente e stili- 
sticamente qualificato della cultura protostorica 
del mondo mediterraneo, ponendosi come capi- 
tolo introduttivo all’arte figurativa greca. La cro- 
nologia relativa alla fase minoica è ancora molto 
discussa: nella generale tendenza a un innalza- 
mento delle datazioni sulla base di recenti scoper- 
te, tra le varie proposte si segnala la seguente: ]) 
minoico antico (3600-2004) a.C.); 2) minoico me- 
dio (2000-1600 a.C.); 3) minoico tardo (1600-1000 
a.C.). Anche la civiltà micenea viene convenzio- 
nalmente divisa in tre periodi: 1) miceneo antico 
(3600-2000 a.C.); 2) miceneo medio (2000-1600 
a.C.); 3) miceneo tardo (1600-1000 a.C.). 
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S«Acrobata»: statuetta 

in avorio (1500 a.C.) da 
Cnosso. Iraklion, Musco. 
6 Particolare del fregio con 
processione di donne 
(1200 ca a.C.) dal palazzo 
di Tirinto. Atene, Musco 
Nazionale. 

7 «Vaso dei guerrieri» 

(sec. xH a.C.) da Micene. 
Atene, Museo Nazionale. 
8 Maschera funeraria in oro 
detta «di Agamennone» 
(1500 ca a.C.) da Micene. 
Atene, Museo Nazionale. 
9 Coppa in oro lavorata a 
sbalzo (1500 ca a.C.) da 
Vaphiò. Atene, Musco 
Nazionale. 
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BM ARTE MINOICA. Nonostante i frequenti rapporti 
con le altre civiltà dell'Asia minore, l’arte di Cre- 
ta mantenne un carattere originale e chiaramente 
definito. Vivacemente interessata al mondo circo- 
stante, nella sua fase più matura essa portò all’a- 
pogeo il gusto naturalistico; nell'ultima fase del 
minoico tardo queste esperienze si irrigidirono in 
una stilizzazione convenzionale, ma non inerte. 

e Architettura. Con la costruzione dei grandi pa- 
lazzi residenziali dei potenti signori locali, si pose- 
ro le premesse per il pieno sviluppo della civiltà 
cretese. Le rovine più imponenti appartengono al 
palazzo di Cnosso, centro politico e religioso del- 
l'isola, a vocazione commerciale; è il sito più anti- 
co finora noto, portato alla luce, a partire dal 
1900, dall’archeologo inglese A. Evans. Eretto 
per la prima volta verso il 2000 a.C., esso venne 
ampiamente ricostruito nella prima metà del sec. 
xvi e all’inizio del xvi a.C., quando assunse l’a- 
spetto che dovette conservare fino alla sua defini- 
tiva distruzione. Vasto complesso fortificato co- 
struito attorno a una grande corte centrale, copri- 
va pressappoco un'area quadrangolare di m° 
10.000. Esso si sviluppava su due piani, sfruttando 
i dislivelli del terreno, e comprendeva quartieri di 
abitazione, grandi sale per le pubbliche udienze, 
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cortili, corridoi, stanze di servizio, officine: il tutto 
concepito in modo organico e unitario. L'illumi- 
nazione era assicurata da numerose finestre e da 
piccoli cortili interni. Le fogne raccoglievano le 
acque piovane e quelle di scarico, mentre l’acqua 
delle fonti veniva convogliata fino al palazzo per 
rifornire le numerose sale da bagno e le cisterne. 
Anche a Festo l'esplorazione archeologica ha 
messo in luce un palazzo (eretto intorno al 2000 
a.C.) che si articola su vari livelli congiunti da sca- 
linate, con bellissimi effetti prospettici. Gli ele- 
menti essenziali sono gli stessi che a Cnosso: la sa- 
la del trono comprende l’anticamera aperta e una 
sala interna con quattro colonne, forse a sostegno 
del tetto. Gli interni erano abbelliti da intonaci 
parietali. Poco sappiamo del palazzo di Mallia, di 
cui resta solo una piccola parte danneggiata e 
l'amplissima scalinata. Struttura del tutto origina- 
le, e di grande importanza per gli sviluppi futuri. è 
il cosiddetto «teatro» esistente sia a Cnosso sia a 
Festo: consiste in una gradinata divisa in due ali 
che s'incontrano ad angolo retto proprio nel pun- 
to in cui è situato il palco reale, e uno spazio cen- 
trale lastricato per gli spettacoli. La grande com- 
plessità di questi edifici è stata anche vista come 
una schematizzazione dell'idea del «labirinto». 
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L'effetto scenografico di questi grandiosi com- 
plessi architettonici doveva risultare molto accre- 
sciuto dalle decorazioni interne ed esterne. Al di 
fuori delle città sono stati rinvenuti resti di grandi 
ville, come quella di Haghia Triada, non lontano 
da Festo, databile all’inizio del tardo minoico. 
Nell’architettura funeraria comparve per la prima 
volta a Creta la tomba a cupola (th6/0s) con ipo- 
geo sotterraneo, che avrà un importante sviluppo 
nella Grecia continentale. 
* Pittura e ceramica. La pittura parietale si distin- 
gue, all’apogeo del suo sviluppo (cioè attorno alla 
metà del n millennio a.C.), per ricchezza di colori 
e libertà nella scelta dei soggetti. I motivi decora- 
tivi si ispirano principalmente alla natura, trattata 
con vivacità e freschezza; non mancano tuttavia 
soggetti con figure umane: danzatrici, sacerdoti e 
sacerdotesse riccamente abbigliati, che partecipa- 
no a feste religiose e adempiono a riti solenni. 
Nella sua ultima fase (sec. x a.C.) la pittura si sti- 
lizzò, ma si concretò tuttavia in ammirevoli affre- 
schi, come la processione ieratica dei portatori di 
vasi e la composizione dei toreri. La ceramica, a 
sua volta, testimonia l'esuberanza decorativa del- 
l’arte cretese; benché prodotta da varie fabbriche, 
essa presenta forme e tecniche comuni. Durante il 
minoico antico i tipi di vasi erano tre: ceramica ti- 
po pyrgos (vasi grigi decorati a stralucido, simili a 
calici); ceramica tipo haghias onuphrios, con de- 
corazioni in bruno o in rosso su fondo naturale in- 
gobbiato; infine una ceramica simile alla prece- 
dente nei motivi, ma decorata in bianco su fondo 
nero. Nella prima fase del medio minoico, accan- 
to alla decorazione più semplice (spirali e false 
spirali, rami e fiori) si produsse ceramica policro- 
ma o di Kamàres, uno degli stili decorativi più ele- 
ganti di tutto il mondo antico. Nella seconda fase 
si ebbero diverse innovazioni rispetto allo stile 
Kamàres, come l'abbandono della policromia a 
favore della bicromia (figure scure su fondo chia- 
ro). Caratteristici del minoico tardo furono i mo- 
tivi marini, spesso uniti a quelli vegetali e spira- 
liformi: progressivamente questi motivi si stilizza- 
rono fino a perdere ogni carattere naturalistico. 
e Scultura e arti minori. Nell'età minoica la scul- 
tura risulta assai meno sviluppata della pittura. 
Per quanto riguarda l’arte plastica, non sono note 
né sculture monumentali né statue di culto. Nella 
piccola plastica si prediligeva l’impiego di mate- 
riali quali argilla, steatite, maiolica, avorio, bron- 
zo: frequentemente raffigurata era la «dea dei ser- 
penti» di Cnosso, la grande divinità mediterranea 
della terra con la fronte cinta da un’alta tiara, il se- 
no nudo, la testa e il busto circondati da tre rettili. 
Caratteri originali si affermarono soprattutto nel- 
le arti minori. Nel campo dell’oreficeria, l'oro 
venne lavorato con le tecniche più varie: i gioielli 
stessi (diademi, spilloni, collane, anelli) presenta- 
vano una grande varietà di fogge. Con la diffusio- 
ne delle prime leghe di bronzo e di argento, anche 
la metallotecnica si evolvette rapidamente, colle- 
gandosi al grande sviluppo della fabbricazione 
delle armi. Notevole fu in età minoica la produ- 
zione dei sigilli. utilizzati sia nell'amministrazione 
del palazzo sia negli atti privati. ] n tale produzio- 


ne si impiegarono, oltre alla steatite, pietre dure 
come il cristallo di rocca, l’onice, l’ametista, il cal- 
cedonio e vari tipi di diaspro. Anche in questo set- 
tore compaiono i temi del mondo vegetale e ani- 
male, terrestre e marino, i vari aspetti della vita 
umana, il mondo degli dei e dei demoni. 

Mi ARTE MICENEA. Con la distruzione dei centri mi- 
noici alla fine del sec. xv a.C., il dominio del mon- 
do egeo passò ai regni micenei, che ne divennero 
anche il centro culturale. Da una prima fase, im- 
prontata al gusto minoico, si passò, col risveglio 
del sostrato indigeno, a una completa osmosi tra 
mondo minoico e mondo miceneo, fino a quando 
la cultura micenea non concretò le sue peculiari 
esigenze in forme artistiche nuove. L’acropoli 
fortificata, simbolo della potenza del signore, di- 
venne il centro della vita sociale. | resti più note- 
voli di questi reami sono Micene e Tirinto (il cui 
assetto definitivo è databile al 1400 ca a.C.), citta- 
delle circondate da un’ampia e robusta cinta di- 
fensiva, potentemente fortificate da mura (per lo 
più ciclopiche) che racchiudono nei loro forti 
spessori (da sei a 12 metri) gigantesche gallerie e 
casematte. Si tratta di esempi imponenti di tecni- 
ca edilizia e di architettura monumentale, oltre 
che di difesa militare. A Micene la rocca include 
magazzini, qualche casa e il palazzo, che si erge 
nel punto più elevato. Esso è costituito dalla sala 
del trono, da un santuario e da un mégaron 
(grande sala) composto di tre elementi: un vesti- 
bolo esterno, un vestibolo interno e il vano prin- 
cipale (il mégaron propriamente detto), che pos- 
siede un focolare centrale circondato da quattro 
colonne, sostenenti un lucernario per l’illumina- 
zione e la fuoriuscita del fumo. Questo palazzo, il 
cui schema essenziale si ripete in quello di Tirin- 
to e in quello di Pilo di Messenia, recentemente 
messo in luce, rappresenta un tipo architettonico 
profondamente diverso da quello cretese: al «la- 
birinto» minoico si contrappone intatti un com- 
plesso chiaramente ordinato. Ben documentata 
è l'architettura funeraria, che, dopo le tombe a 
fossa degli inizi, assunse la sua forma definitiva 
con le monumentali tombe ipogeiche o a volte 
costruite, a pianta circolare e coperte da una vol- 
ta a falsa cupola (‘ol/os). Tra tutte, la più celebre 
è il cosiddetto Tesoro di Atreo, con lungo drò- 
mos che conduce a una camera circolare coperta 
da cupola: questa è ottenuta con pietre disposte 
concentricamente e sovrapposte in aggetto e pre- 
sentava una decorazione a rosette metalliche, 
mentre semicolonne scolpite e cornici intagliate 
abbellivano la porta d'ingresso. La scultura di 
grandi dimensioni era strettamente legata all’ar- 
chitettura, e l'esempio più significativo è costitui- 
to dal grande rilievo della Porta dei Leoni che 
immette nell’acropoli di Micene: la lastra trian- 
golare che poggia sull’enorme architrave è orna- 
ta da un rilievo raffigurante due leonesse in posi- 
zione araldica ai lati di una colonna, simbolo del- 
la protezione della divinità e della potenza della 
dinastia reale. La pittura monumentale conobbe 
uno sviluppo altrettanto importante che a Creta. 
I muri dei palazzi di Micene, Tirinto. Argo erano 
coperti da affreschi che si richiamavano alla tra- 
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dizione minoica: famosi, nel palazzo di Tirinto, il 
fregio con processione di donne e quello con cac- 
cia al cinghiale. Influenzata dalla pittura parieta- 
le, la ceramica micenea rivela notevole perfezio- 
ne tecnica, alto livello artistico e un decorativi- 
smo più astratto di quello minoico. Tra i maggio- 
ri centri di produzione si distinse l’Argolide, che 
contribuì in larga misura alla diffusione della ce- 
ramica micenea in tutto il Mediterraneo. Uno dei 
soggetti più frequenti, reso attraverso vari modi 
stilistici, è il polipo, che da motivo naturalistico 
diviene spiraliforme fino ad avvolgere intera- 
mente il vaso. 

L'elevato grado di raffinatezza dell'artigianato ar- 
tistico traspare dai ricchi corredi delle tombe rea- 
li micenea, da cui provengono numerosissimi 0g- 
getti di oreficeria: parte di essi era di esclusivo uso 
funerario (come le celebri maschere d’oro raffigu- 
ranti i volti dei re defunti). Tra gli altri oggetti si 
ricordano gli anelli, le collane d'oro, i sigilli e so- 
prattutto le stupende coppe lavorate a sbalzo che 
rappresentano il culmine della toreutica micenea. 
Nell'ambito della produzione metallurgica meri- 
tano menzione i pugnali rinvenuti a Micene, rea- 
lizzati a intarsio d'argento e d’oro: la decorazione 
si estende alla lama e presenta la consueta temati- 
ca minoica: spirali, leoni fuggenti, composizioni 
marine, scene di caccia. 


Si vedano anche, nell'appendice «Monumenti e 
complessi monumentali», le schede: Cnosso e Mi- 
cene. 

Mioni Domenico + Domenico da Tolmezzo. 
Mique Richard (Nancy 1728 - Parigi 1794) archi- 
tetto francese. Allievo di J.-F. Blondel, lavorò a 
Nancy per Stanislao Leszcezynski (Palazzo del Go- 
verno, 1756 ca: porta Stanislao ecc.) e quindi a Pa- 
rigi per la regina Maria Leszezynska, moglie di 
Luigi xv (convento della Regina a Versailles, oggi 
Liceo Hoche, in forme classicheggianti): nel 1775 
divenne accademico e primo architetto del re. Tra 
le sue opere, più note sono quelle eseguite dal 
1780 a Versailles per Maria Antonietta: il tempio 
dell'Amore, lo hameau del Petit Trianon. 
Miradori Luigi, detto il Genovesino (notizie dal 
1639 al 1654-57) pittore italiano. Trasferitosi in 
Lombardia, probabilmente, verso il 1630, rivela 
in alcune opere giovanili una alterna attrazione 
per i modelli caravaggeschi (Donna con liuto, Ge- 
nova, Palazzo Rosso) e per quelli del manierismo 
lombardo (Deposizione e Adorazione dei pastori, 
Parma, Gall. Naz.). Stabilitosi a Cremona (1642), 
dove rimane il maggior numero dei suoi dipinti 
(Moltiplicazione dei pani, 1647, Palazzo Comuna- 
le: Fuga in Egitto, 1651, Sant Imerio), M. elaborò 
in un accorlo linguaggio popolaresco, ironico, 
spesso grottesco, suggestioni genovesi (Storie di 
sani Carlo, 1642, Mus. Arcivescovile) e spagnole, 
che caratterizzano anche la sua produzione ritrat- 
tistica (Rirarto di monaco, New York, Hispanic 
Society). 

Miralles Moya Enric (Barcellona 1955-2000) e 
Piiiòs Desptat Carme (Barcellona 1954) archi- 
tetti spagnoli. Attivi insieme dal 1983 fino al 


1990, hanno imposto un linguaggio innovativo, 
vicino al + decostruttivismo. creando un’archi- 
tettura connotata da un ordine spaziale comples- 
so e da forme geometriche articolate (profili cur- 
vilinei, spigoli acuti, strutture a zig zag) in rela- 
zione dialettica con il contesto in cui è inserita. 
Tra le loro opere: Scuola de la Llauna a Badalo- 
na, Barcellona (1985), cimitero di Igualada, Bar- 
cellona (1985-93), centri sportivi di Alicante 
(1989-93) e di Huesca (1990). Dopola fine del lo- 
ro sodalizio professionale, M.M. ha confermato 
la propria notorietà con opere come la sede del 
Circulo de Lectores a Madrid (1993) e il nuovo 
parlamento scozzese a Edimburgo (1997), P.D. 
con il progetto peri nuovi accessi all'isola di Saint 
Michel (1991-92). 

Mir Iskusstva (russo, «Mondo dell'Arte») rivi- 
sta russa. Fondata nel 1899 e pubblicata fino al 
1904, raccoglieva le istanze simboliste e deca- 
dentiste di un gruppo di artisti, costituitosi intor- 
no al 1898 a San Pietroburgo e attivo fino al 
1906, aperto alle arti visive, al teatro, alla musica, 
alla letteratura. Ne erano figure eminenti S. Dia- 
ghilev, imprenditore dei leggendari Balletti russi, 
gli scenografi e pittori A.N. Benois, L. Bakst, 
N.K. Roerich e 1 pittori M. Vrubel’, V.A. Serov, 
K.A. Somov ed E. Lansere. Le principali com- 
ponenti stilistiche del gruppo derivavano da un 
decorativismo neosettecentesco di ascendenza 
occidentale (Benois, Somov e Lansere avevano 
studiato a Parigi), affine all'art nouveau, nonché 
dalla ripresa dei modi della tradizione popolare, 
orientaleggiante, della Russia medievale (Bakst, 
Roerich). Il gruppo di M.I. organizzò anche una 
serie di mostre, l’ultima delle quali (1906) fu por- 
tata al Salon d'Automne di Parigi, città in cui 
Diaghilev aveva trasferito la sua attività. a ulte- 
riore riprova degli scambi e delle reciproche in- 
fluenze tra le culture artistiche francesi e russe 
all’inizio del secolo. 

Mirko M. Basaldella detto (Udine 1910) - Cam- 
bridge, Massachusetts, 1969) scultore italiano. 
Allievo (1932-34) di Arturo Martini a Milano. si 
trasferì poi a Roma, dove entrò in contatto con il 
gruppo antinovecentista della Gall. Cometa e svi- 
luppò il suo gusto per l’arcaico e il primordiale in 
direzione antiaccademica e anticlassicistica (Da- 
vide, 1937-38, Roma, Gall. Naz. d’Arte Mod.). 
Nel 1937 a Parigi conobbe il cubismo; nel 1939 a 
Milano partecipò alla seconda mostra di Corren- 
te. Nel dopoguerra aderì al Fronte nuovo delle 
arti, elaborando una sintassi neocubista al limite 
del surrealismo (Chimera, 1954, Roma. Gall. 
Naz. d'Arte Mod.) e sperimentando, accanto al 
legno, nuovi materiali e tecniche (scheletri in fer- 
ro, sculture in gesso colorato, bronzi, ottoni. ce- 
menti) in una scultura mitico-totemica (I! gran 
sacerdote rosso, 1964, Trieste, Mus. Revoltella) 
anche ricca di suggestioni informali. Tra le sue 
opere di maggior rilevanza pubblica ricordiamo i 
cancelli per le Fosse Ardeatine a Roma (1949-51) 
e il monumento per i caduti italiani a Mauthau- 
sen (1956). Dal 1957 diresse il Design Workshop 
della Harvard University a Cambridge. Massa- 
chusetts. 
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Le riviste d’arte fra militanza e divulgazione 


Dalla seconda metà dell'Ottocento, i periodici dedi- 
cati alle arti pure e applicate hanno costituito un fon- 
damentale veicolo di diffusione delle arti stesse e di 
orientamento del gusto. Riproduzioni xilografiche di 
dipinti, sculture e oggetti di arte applicata comincia- 
rono a comparire sistematicamente in pubblicazioni 
come l'inglese «The Illustrated London News», la 
francese «Illustration», la tedesca «Illustrierte Leipzi- 
ger Zeitung» e l'«Illustrazione Italiana». Rivolte a un 
pubblico non specializzato, esse avevano una fun- 
zione divulgativa, restituendo per lo più il gusto do- 
minante attraverso riproduzioni delle opere presen- 
tate alle esposizioni del tempo. La prima rivista spe- 
cializzata fu la francese «Gazette des Beaux-Arts», 
fondata nel 1859. Essa costituì un modello che 
avrebbe avuto largo seguito, configurando la rivista 
come veicolo di informazione generale, elemento di 
stimolo al mercato dell'arte, fonte di suggestioni per 
gli artisti contemporanei e raccolta di contributi stori- 
co-critici. Alla fine del secolo, alla diffusione di tale 
modello — per es. attraverso riviste come l'inglese 
«The Studio» (1893) e l'italiana «Emporium» (1895) 
— si affiancò lo sviluppo di riviste più militanti, cioè le- 
gate a tendenze, movimenti e gruppi, nate con il pre- 
ciso scopo di appoggiarli e favorirne diffusione e 
successo. La prima portavoce del modemismo fu 
«Art Moderne», pubblicata a Bruxelles dal 1881 al 
1914, mentre la fiamminga «Van nu en straks» 
(1893) inaugurava la pratica della rivista-opera d'ar- 
te, dove contenuti d'avanguardia erano presentati 
con una grafica altrettanto innovativa (nel caso spe- 
cifico dovuta a H. Van de Velde). Clima e cultura di 
quella fase storica, tra simbolismo e Jugendstil (o 
art nouveau), improntarono la francese «Revue 
Blanche» (1891), l'inglese «The Yellow Book» 
(1894), famosa per le tavole di A. Beardsley, le te- 
desche «Pan» (1894), «Jugend» (1896) e «Simpli- 
cissimus» (1896), l'austriaca «Ver Sacrum» (1898), 
la russa «Mir Iskusstva» (1899); le arti industriali, ap- 
plicate e decorative, di grande rilevanza in quel pe- 
riodo, erano trattate da «Art et décoration», «L'Art 
décoratif», «Revue des arts décoratifs», «Deutsche 
Kunst und Dekoration», «Dekorative Kunst», «Kunst 
und Kunsthandwerk» e numerose altre testate. 


Agli inizi del Novecento, con l'affermarsi delle avan- 
guardie storiche si apri una fase di ancor più stretta 
identificazione tra riviste e specifiche poetiche artisti- 
che. Le berlinesi «Der Sturm» (1910) e «Die Aktion» 
(1911) sostenevano l'espressionismo, mentre nell'al- 
manacco del Blaue Reiter (1912) si trovavano i pro- 
grammi e le idee di Kandinskij e della sua cerchia mo- 
nacense; la londinese «Blast» (1914) dava voce ai 
vorticisti e la coeva fiorentina «Lacerba» ai futuristi. 
Tale tendenza registrò un'ulteriore accelerazione du- 
rante la prima guerra mondiale, quando a New York e 
Zurigo uscirono le prime riviste dada («291», 1915, e 
«Cabaret Voltaire», 1916), cui seguirono innumerevoli 
e più o meno effimere pubblicazioni rappresentative 
delle varie declinazioni del movimento: «391» (1917), 
«Dada» (1917), «Der Dada» (1919), «Broom» 
(1921), «Merz» (1923). Il costruttivismo sovietico eb- 
be tra i suoi veicoli di diffusione «Vesc/Gegen- 
stand/Object» (1922) e «Lef» (1923), mentre le varie 
tendenze al «ritorno all'ordine» trovarono espressione 
nell'olandese «De Sti» (1917), nell'italiana «Valori 
Plastici» (1918) e nella francese «L'Esprit Nouveau» 
(1920). Le ragioni dell’astrattismo intemazionale ven- 
nero sostenute in «Cercle et carré» (1929) e «Ab- 
straction-Création» (1932), mentre «Minotaure» 
(1933) fu l'ufficiale portavoce del surrealismo. 

Nella seconda metà del Novecento, accanto alla 
prosecuzione di testate storiche e alla fondazione di 
nuove riviste specializzate di arte antica e moderna 
(per l'italia si possono ricordare, ai livelli più alti, 
«L'Arte» di A. e L. Venturi, dal 1898; «Paragone», 
dal 1950, di R. Longhi; «La Critica d'arte», dal 1935, 
e «Sele arte» di C.L. Ragghianti) e d'informazione 
più o meno divulgativa, si è ulteriormente intensifica- 
ta, almeno fino agli anni Sessanta, la tendenza alla 
moltiplicazione delle riviste legate a movimenti o 
gruppi (per l’Italia si possono ricordare «Numero», «il 
'45», «Numero-Pittura», «Realismo», «AZ», «Arte 
concreta» «Civiltà delle macchine», «| quattro soli», 
«Arti visive», «Il Gesto», «Azimuth»); ma il fenome- 
no più significativo, negli ultimi decenni, parrebbe es- 
sere diventato quello della rivista come strumento di 
pura promozione, legata in modo più o meno mani- 
festo al mercato al di là di poetiche, stili e linguaggi. 


1 «Dada 3» (1918) di M. Janco. 2 «Lef» (1923) di A. Rodéenko. 3 «Minotaure» (1933) di P. Picasso. 


